﻿CARTEA PIANULUI piane, compozitori, pianiști, artiști de înregistrare, repertoriu, practică interpretativă, analiză, exprimare și interpretare GERARD CARTER BEc LL B (Sydney) A Mus A (Interpret la pian) PRESA WENSLEYDALE CARTEA PIANULUI CARTEA PIANULUI piane, compozitori, pianiști, artiști de înregistrare, repertoriu, practică interpretativă, analiză, exprimare și interpretare GERARD CARTER BEc LL B (Sydney) A Mus A (Interpret la pian) PRESA WENSLEYDALE Publicat în de Wensleydale Press ABN / Victoria Street, Ashfield NSW Tel + Trimiteți un e-mail la gerard carter@bigpond com Proiectat și tipărit în Australia de Wensleydale Press, Ashfield Copyright (c) Gerard Carter Toate drepturile rezervate Această carte are drepturi de autor Cu excepția cazurilor permise de Legea privind drepturile de autor (de exemplu, o tranzacție echitabilă în scopuri de studiu, cercetare, critică sau revizuire) nicio parte a acestei cărți nu poate fi reprodusă, stocată într-un sistem de recuperare sau transmisă în niciunul sub formă sau prin orice mijloc fără permisiunea prealabilă Întrebările ar trebui făcute la editor ISBN - - - - Această publicație este vândută și distribuită cu înțelesul că editorul și autorul nu poate garanta că conținutul acestei publicații este exact, fiabil, complet sau actualizat; nu își asumă responsabilitatea pentru nicio pierdere sau daune care se întâmplă ca urmare a utilizării sau a se baza pe conținutul acestei publicații și nu sunt oferind sfaturi în această publicație "Pianul" este un instrument muzical cântat cu ajutorul unei tastaturi Persoana care se joacă un pian se numește "pianist" "Pian" este o formă prescurtată a "pianoforte" care este rar folosită, cu excepția formelor limba "Pianoforte" este derivat din numele original italian "clavicembalo col piano e forte' sau 'clavicin cu moale si tare' Aceasta se referă la capacitatea de răspuns a instrumentului la atingerea tastaturii, ceea ce permite pianistului să producă note la diferite niveluri dinamice prin controlul vitezei cu care ciocanele lovesc corzile Pianul își face sunetul având corzi acordate care sunt lovite de ciocane de pâslă Când o tastă este apăsată, aceasta activează un mecanism care aruncă ciocanul în sfoară adecvată și ridică amortizorul pentru a permite coardei să vibreze liber The ciocanul lovește sfoara, sare și este prins de un dispozitiv de verificare O sfoară vibrează la o înălțime sau o frecvență stabilită, care este diferită pentru fiecare notă Corzile sunt întinse strâns peste poduri care sunt montate pe placa de sunet la careia vibratia este transferata Sunetul este amplificat cu ajutorul plăcii de sunet care este o bucată mare plată de lemn care acționează eficient ca un difuzor mare Când cheia este eliberată, ciocanul cade înapoi la locul său normal de odihnă și amortizorul este apăsat înapoi pe coardă pentru a opri vibrația și, prin urmare, sunetul Un pian este în esență o harpă orizontală, dar este lovit cu ciocane de pâslă acționate de cheile mai degrabă decât smulse de degete Pianul este utilizat pe scară largă în muzica occidentală pentru interpretare pe cont propriu sau cu voce sau alte instrumente sau orchestră De asemenea, este folosit în compunere și repetiție Deși nu portabil și adesea scump, versatilitatea și ubicuitatea pianului l-au făcut unul dintre cel mai familiar dintre toate instrumentele muzicale Tastatura pianului oferă un mijloc ușor de interacțiune melodică și armonică și piane au fost și sunt frecvent utilizate pentru realizarea muzicii interne, precum și de către compozitori ei au fost și sunt încă instrumente extrem de populare pentru proprietate privată și utilizare în sală de concerte Un pian obișnuit se numește pian "acustic" pentru a contrasta cu electronicul și piane digitale ACCENT Accentele peste note și acorduri individuale au fost marcate cu fp și sfp de către compozitori în perioada clasică timpurie Abia mai târziu, V-ul inversat pentru un accent puternic iar un V lateral pentru un accent ușor a ajuns să fie în uz mai general De multe ori este greu de spus din semnele lui Chopin din manuscrisele sale autografe dacă se intenționează un V lateral a fi un accent sau un diminuendo Folosirea de către Schumann a semnelor de accent a fost curioasă ocazie le-a folosit peste fiecare notă a unei linii melodice La pian, pianistul introduce în mod normal un accent pe prima ritm a fiecărei batai în / sau / timp Într-o mazurcă există un accent secundar pe a doua sau a treia bătaie a fiecăreia bară, sau fiecare a doua bară, în funcție de mazurca particulară In alla breve timp exista considerate a fi două bătăi în bară nu patru O ușoară zăbovire pe o notă sau acord se numește accent agogic Acesta este sensul lui at cel puțin unele dintre semnele de accent ușoare din Chopin Rachmaninoff a folosit mic sostenuto linie pentru a indica un accent agogic ACȚIUNE O acțiune de pian este mecanismul dintre clape și coarde care controlează modul în care pianul răspunde la presiunea tastei Acțiunea unui pian trebuie să: ! determinați ciocanul să lovească sfoara atunci când tasta este apăsată; ! permiteți ciocanului să revină indiferent dacă cheia este ținută apăsată sau nu; ! opriți coarda să vibreze atunci când cheia este eliberată; ! produce o gamă largă de volum din variațiile presiunii cheii; și ! permite repetarea imediată a întregului ciclu Cristofori a fost prima persoană care a conceput un mecanism care ar putea face toate aceste lucruri Modul în care pianul răspunde când este cântat este numit și "acțiune" ALBERT D' Eugen d'Albert ( - ) pianist, compozitor, dirijor și elev al lui Liszt, s-a născut în Glasgow la aprilie și a murit în timpul unui turneu la Riga, Letonia, la martie a fost de origine franceză și germană, precum și un descendent al lui Domenico Alberti care a inventat basul Alberti Tatăl său, un elev al lui Kalkbrenner, a fost maestru de balet la Covent Garden D'Albert a studiat la National Training School din Londra cu Power, Stainer, Prout și Sir Arthur Sullivan A cântat primul său concert pentru pian în cu Filarmonica Regală sub conducerea lui Hans Richter, care l-a prezentat Liszt anul viitor D'Albert a studiat cu Liszt la Weimar în și a interpretat lucrările lui Liszt pentru pian pe septembrie și primul concert pentru pian al lui Liszt, pe octombrie D'Albert a fost unul dintre cei mai străluciți dintre elevii de mai târziu ai lui Liszt, care l-au numit "al doilea Tausig" Liszt a scris că nu știa despre "talent mai înzestrat și uimitor decât d'Albert" D'Albert a făcut turnee extinse ca solist și cu celebrul violonist Sarasate și devenit celebru ca dirijor A fost pentru un timp pianist de curte pentru Marele Duce în Weimar Sub bagheta compozitorului a cântat ambele concerte pentru pian ale lui Brahms la Leipzig în și la Viena în El găsise Sonata lui Liszt neatrăgătoare încă la zece ani după moartea lui Liszt, adică prin , o interpreta cu entuziasm, după cum relatează Friedheim Nu a studiat-o niciodată Liszt În a realizat un rol de pian Welte care reproduce Sonata De asemenea, a emis un editie a acestuia În , d'Albert a susţinut în Statele Unite premiera celui de-al doilea concert pentru pian orchestra simfonică din Boston I-a succedat lui Joachim ca director al Berlinului Hochschule în și interpretat de Poloneza în mi major a lui Liszt la Festivalul de la Liszt, care a avut loc la Academia de Muzică Liszt, din Budapesta, în perioada - octombrie a scris muzică de pian și douăzeci și una de opere, dintre care una, "Tiefland" este încă ocazional efectuat A interpretat Beethoven, Brahms și Liszt și a fost unul dintre primii interpretează Debussy în Germania Reger a început să scrie un concert de pian pentru d'Albert, dar nu l-a terminat niciodată Elevii lui D'Albert au inclus Ernst von Dohnányi, Wilhelm Backhaus și Edouard Risler Printre căsătoriile sale a fost unul de trei ani, - , cu pianista Teresa Carreño Au avut fete Eugenie și Hertha Și-a petrecut o mare parte din viață în Germania și devenit cetăţean german Și-a pierdut o mare parte din urmăritorii britanici când a preluat Cauza germană în primul război mondial "Operele colectate ale lui Franz Liszt" au fost publicate de Breitkopf & Härtel în volume între și Au fost editate sub egida lui Franz Liszt Fundație de Eugen d'Albert, Ferruccio Busoni, Peter Raabe, August Stradal, José Vianna da Motta, Bernhard Kellermann, Béla Bartók, Otto Taubmann, Philipp Wolfrum și Bernhard Stavenhagen D'Albert a făcut două discuri Liszt și câteva role Liszt D'Albert a emis un foarte "editat" ediția Sonatei și o ediție a Concertului pentru pian în mi bemol major, care oferă cel al lui Liszt comentarii constatate în discuţiile cu el la Weimar în El a emis şi un ediţia Rapsodiilor maghiare În anii următori, d'Albert sa concentrat asupra compoziție mai degrabă decât pe cariera sa de pianist concertist Rolul lui D'Albert al lui Liszt Sonata a fost înregistrată pe un pian cu cotă Feurich și a fost reprodusă de Denis Condon folosind rolele sale originale de pian Welte pe pianul său vertical Steinway-Welte din Are a fost transferat pe CD Welte a făcut și a furnizat un vorsetzer (pianist robot) ca opțiune pentru cei care doreau să reproduce rulourile Welte pe propriul pian Niciun producător de role de reproducere, în afară de Welte și Hupfeld, au oferit opțiunea unui vorsetzer pentru propriile rulouri Denis Condon are un vorsetzer Welte green roll în stare de funcționare, dar nu l-a putut folosi cu această ocazie ca rola d'Albert din colecția sa este o rolă Welte roșie Rolele roșii sunt de mm și verzi rolele au mm lățime În plus, și-a creat propria lui Duo Art și Ampico vorsetzers astfel încât acele role să poată fi reproduse pe marele lui Yamaha care este echipat cu Disklavier Pro "C" este cea mai joasă notă posibilă pe Welte roșu role de pian, ceea ce explică faptul că finalul "B" lipsește din rolă De ce d'Albert nu a jucat cu cât "B" mai mare este necunoscut Dacă a uitat că "C" era nota cea mai joasă posibil pe rolele de pian Welte roșii aceasta este o dovadă că nu a dublat "B" la octavă Performanța lui D'Albert a fost rapidă, durand de minute Nu a prelungit cu susținerea pedalează armonia a șaptea dominantă chiar înainte de finalul Andante sostenuto și, de desigur, nu știm ce ar fi făcut cu ultimul bilet D'Albert a exersat întârzierea melodiei (asincronizarea mâinilor) și arpegiată (arpegiare sau rulare de acorduri nu atât de marcate) și în general interpretarea lui a fost mai liberă decât este obișnuit in zilele de azi D'Albert a cântat "Klindworth D natural", singura înregistrare sau spectacol pe care autorul a auzit-o care conține această variantă textuală ALBERTI BASS Basul Alberti este un simplu acompaniament de acorduri rupte care oferă o armonică și bază ritmică și simțul mișcării Acompaniamentul cu mâna stângă la dreapta Melodia de mână în muzica de pian din perioada clasică constă adesea dintr-un bas alberti Pe pianele despre care Haydn, Mozart și Beethoven știau că basul Alberti era ușor controlabile, dar atunci când lucrările lor sunt cântate la pianul modern trebuie să luați o grijă deosebită de a suprima basul alberti, astfel încât melodia să poată fi auzită corect Basul Alberti al perioadei clasice a zbuciumat, de obicei în spațiul unei cincimi sau așa, dar Chopin l-a extins cu ajutorul pedalei, ca în balada sa în sol minor Schumann nu a folosit practic basul Alberti ALKAN Charles-Valentin Alkan ( - ) a fost pianist, organist și compozitor El a fost un prieten apropiat al lui Chopin și a fost, de asemenea, un prieten al lui Liszt când Liszt se afla la Paris în anii Lucrările sale pentru pian au fost aproape necunoscute de mulți ani, dar în ultimii ani au făcut-o fost efectuate și înregistrate "Aproape toate lucrările supraviețuitoare ale lui Alkan sunt scrise pentru pian Cel mai bun dintre acestea au fost finalizate pe parcursul celor cincisprezece ani de la În această perioadă Alkan a publicat Sonatul Grande O mare parte din scrierile lui Alkan au o componentă melancolică sau depresivă, poate cea mai mare parte descris efectiv drept "rece" Nu trebuie concluzionat, însă, că muzica lui este îndurerată sau doliu Melancolia alcaniană poate fi, paradoxal, de foarte mare tensiune într-adevăr Pulsul lui ritmic intens, exploatarea simultană a celui mai înalt și cel mai jos atingerea tastaturii și o generație de sonorități aproape incredibile părăsesc ascultătorul deopotrivă entuziasmat și îngrozit Cel mai înghețat și magnific, când interpretul este aproape predispus cu efortul de a se elibera de emoționalul extrem și cerințele fizice ale muzicii sale, Alkan generează cea mai remarcabilă senzație în a lui ascultătorii că tocmai au mirosit sau, mai precis, "s-au gândit că au mirosit" ceva chestia cu fumatul profund Efectul acestei scrieri minunate arestează chiar și un ascultător din zilele noastre; tristețea, demonismul, prevestirea omniprezentă, sinistrul palpabil, toate strălucesc întunecat prin zgomot de sunet Prospețimea efectului lui Alkan este uluitoare: evocarea lui Weber și Liszt, cândva atât de evocatoare de nenorocire, au fost redate în secolul nostru drept banale și banale prin contrafacerea și reelaborarea tehnicilor lor prin publicitate, desene animate și cel mai recent film de rețea de premieră mondială Ascultând lucrările lui Alkan, ne amintim de un capacitatea aproape uitată de a fi stârnit de aceste emoții întunecate repetițiile sale obsesionale, melodiile bântuitoare și armoniile tulburătoare, puterea de propulsie și aproape intensitatea sufocantă a muzicii oferă un șoc formidabil Sanctum sanctorum al muzicii lui Alkan se găsește în cele douăsprezece Studii Minor Key (publicată în ) și Grande Sonata (publicată în ) Cerințele tehnice din această muzică sunt atât de împovărătoare încât o performanță este limitată la doar o mână de pianiștilor În ciuda alfabetizării muzicale a secolului al XIX-lea, cineva se întreabă cum ar fi putut un editor muzical să creadă vreodată că există o piață populară pentru lucrări de această dificultate Grande Sonate a fost scrisă când Alkan avea doar treizeci și trei de ani și arată că este posedă apoi atât o tehnică fabuloasă, cât și un simț personal incomparabil izolare Subtitrat "Les Quatres Ages", fiecare dintre cele patru mișcări (intitulată " de ani", " de ani: Quasi-Faust", " de ani: Un heureux ménage" și " de ani: Prométhée enchaîné") este o evocare psihologică a unei perioade de viață creatoare Structura Grande Sonate este cea mai neobișnuită, progresând de la un Scherzo vioi prima mișcare la o a doua mișcare "Assez vite", la o a treia mișcare lentă în G major și de acolo până la o ultimă mișcare marcată "Extrêmement lent", în sol diez minor; cel efectul acestor mișcări progresiv mai lente și mai reci este unul de creștere a gravitației si povara Scherzo este dezarmant de precoce, explodând prin multe taste se schimbă înainte de a se concentra pe D-sharp minor, cheia rece și la distanță a Quasi-Faust a doua mișcare "Cvasi-Faust" este una dintre cele mai remarcabile piese muzicale - Let muzică de pian singură - a secolului al XIX-lea, cu lupta ei strâns luptată între Iadul și răscumpărarea culminând într-o fugă în opt părți (fără dublari) argument al cărui argument este în același timp rece și profund incitant A treia mișcare, cu timiditatea ei pasaje asemănătoare cântecului, este un fel de balsam pentru ascultător încă într-un tumult din partea mișcarea anterioară Temperatura Sonatei Grande face o scufundare bruscă într-un ultim moment mișcare de sumbruare neîncetată, similară emoțional cu ultima mișcare a Sonata lui Chopin Funeral March, cu excepția unui acord final, sfidător Unitatea Grandei Sonate amintește de Fantezia "Wanderer" Schubert și predictiv al Sonatei Liszt B minor, care sunt concurenții săi principali în categoria de cea mai-originală-operă-de-epoca ' Sursa: "Cazul ciudat al lui Charles Valentin Alkan" de James F Penrose ("The New Criteriul on line" din mai ) Acest articol de pe internet este parțial o recenzie a "Charles Valentin Alkan' editat de Brigitte François-Sappey (Fayard, Paris) doamna Francois- Sappey a contribuit cu trei eseuri, inclusiv un studiu îndelungat al Sonatei Grande a lui Alkan ALTENBURG Prima generație de elevi din Weimar a lui Liszt ( - ) a studiat cu el în Altenburg, casa veche de pe dealul cu vedere la râul Ilm Fusese pus deoparte pentru uzul lui Liszt de Maria Pawlowna care era atunci marea ducesă de Weimar Altenburg avea mai mult de patruzeci de camere şi conţinea multe dintre comorile pe care le acumulase Liszt în timpul anii săi ca virtuoz al pianului în turneu Pianul Broadwood al lui Beethoven și masca lui mortuară au fost cazati acolo Liszt își făcea cea mai mare parte a predării în mica sală de recepție de la parter care conţinea un pian cu cotă Erard Sala de muzică era la etajul doi și era aici că Liszt a ținut matinele de duminică după-amiază unde cântăreți și instrumentiști din teatrul de curte interpreta cântece și muzică de cameră, adesea cu Liszt participând Aceste matinées din Altenburg au început în anii și în curând au devenit obișnuite la care erau așteptați să participe și elevii lui Liszt Sala de muzică cuprinsă piane vieneze de Streicher și Bösendorfer, o spinetă căreia îi aparținuse Mozart și o orgă cu pian Vizitatorii din Altenburg în anii au inclus Wagner, Berlioz, Brahms, Joseph Joachim, Joachim Raff, Peter Cornelius, George Eliot și Hans Christian Andersen Elevii Liszt au inclus Hans von Bülow, Carl Tausig, Dionys Pruckner, Hans von Bronsart și William Mason Atelierul privat al lui Liszt, unde el a scris și compus, se afla în partea din spate a principalului clădirea într-o aripă inferioară A fost în această cameră din Altenburg la sfârșitul anului și la începutul anului că și-a scris Sonata TERMENI AMERICANI termeni americani Termenii muzicali britanici sunt plasați pe primul loc Aceștia sunt, în general, termenii folosiți in Australia Termenii americani opuși lor vor fi întâlniți în cărțile americane deci este util să fim conștienți de diferențe Notați valorile semi-breve - nota intreaga notă minimă crochet-note notă de treme semicretă-notă a șaisprezecea Se odihnește repaus semi-brev - repaus întreg minim rest - jumătate de odihnă crotchet rest - repaus sfert repaus cuvetă - a opta repaus repaus semi-strâns - repaus al șaisprezecelea Cadence cadență imperfectă - semicadență, semicadență cadență întreruptă - cadență înșelătoare cadență perfectă - cadență autentică cadență plagală Termeni analitici coardă comună - triadă a cărei a cincea este perfectă timp complex - contor asimetric, contor compozit notă de conducere - ton de conducere note neesențiale - tonuri nearmonice nota-ton scrierea părții - conducerea vocii triade primare - I, IV și V (triade majore într-o cheie majoră) triadele secundare - ii, iii și vi (rude minore ale triadelor primare) semiton-jumătate de treaptă tierce de Picardie minor tonic-minor paralel relativ minor - [la fel] tonic, supertonic, mediant, subdominant, dominant, submediant - [la fel] ton-întreg pas scară de ton întreg - [la fel] Alți termeni muzicali alto - masculin alto sau contratenor antrenament auditiv - antrenament urechi bara-masura societate corală - glee club, cor comunitar clasic-clasic contralto - cântăreață contraltă cor anglais - corn englezesc director de curs, lector-clinician kit de tobe - set de tobe patruzeci şi opt de clavier bine temperat interval-pauza lead-cue (substantiv), servește ca concertmaster (verb) motiv - motiv cântec național - cântec popular orchestră - [la fel] conducător de orchestră - concertmaster, concertist pauză, ține - fermata muzică practică - muzică aplicată practică - practică (substantiv), practică (verb) produce an opera - regiză o operă elev - elev lectii de canto - lectii de voce Orchestra simfonica orchestră simfonică, orchestră - simfonie [singur] tehnică - tehnică turn over - întoarce paginile, întoarce pagina Utilizare australiană "Clinician" are un alt sens "concertmaster" înseamnă liderul orchestrei, de obicei primul violonist principal "măsură", "minor paralel", "notă, "notă" etc nu sunt niciodată folosite "student", "antrenamentul urechii" și "conducerea vocii" sunt folosite din când în când "clavier bine temperat" este folosit mai des decât "patruzeci și opt" ANSORGE Conrad Ansorge s-a născut la Buchwald, lângă Loebau, Silezia, la octombrie și a murit la Berlin la februarie A studiat la Conservatorul din Leipzig și cu Liszt la Weimar în - A făcut un turneu în Rusia și Europa și și-a făcut Statele Unite debut în Sa stabilit la Berlin, unde sa bucurat de o reputație ca interpret al Beethoven și Liszt și a predat la Conservatoriul Klindworth-Scharwenka din până în A predat la Academia Germană de Muzică din Praga în anii , dar starea de rău l-a obligat să se retragă A fost un interpret recunoscut al lui Beethoven, Schubert, Schumann și Liszt El a pus tehnică în fundal și a subliniat acuratețea textuală în performanță Claudio Arrau l-a descris drept "un muzician minunat" În timp ce studia pianul la Berlin, Charles Griffes a scris că voia "să meargă la altcineva ca Ansorge pentru interpretare" Ansorge a predat cu analogi colorați și a demonstrat la tastatură El deseori a spus "Heiter ist das Leben, Ernst ist die Kunst" (Viața este fericită, arta este serioasă) Conrad Ansorge a compus un concert pentru pian, muzică de cameră, trei sonate pentru pian, altele piese și cântece pentru pian Elevii săi au inclus Dorothea Braus, Joseph Challupper, Ernesto Drangosch, Eduard Erdmann, Sverre Jordan, Selim Palmgren și James Simon Ansorge a făcut un disc Liszt și a făcut rulouri Liszt, dintre care unul, Rapsodia maghiară nr este pornit CD ARPEGGIATA Arpeggiata este arpegia (rularea, ruperea sau extinderea) unui acord sau acorduri în care o astfel de arpegie nu este atât de marcată de compozitor, din alte motive decât limitările de o mână insuficient de mare Era un manierism practicat de pianiștii născuți în secol al XIX-lea Scriitorul de față folosește cuvântul "arpeggiata" cu această specialitate sens în urma folosirii cuvântului o dată, aparent cu acest sens, în "Aspecte ale tradiției Liszt" de Tilly Fleischmann, editat de Michael O'Neill (Adare Press, Magazine Road, Cork, În prima parte a secolului al XIX-lea, arpegiarea acordurilor în muzica de pian devenit destul de frecventă Când au fost expresii precum "con espressione" sau "dolce" indicat în muzică, folosirea frecventă a arpegiilor lente părea a fi cerută Asa de a devenit frecventă astfel de arpegii, încât Samuel Wesley în a observat că pianiștii "Nu pune jos simultan chei care pe orgă ar trebui făcute întotdeauna, dar unul după altul ' [italice ca în original] (citat de Clive Brown în "Classical and Romantic Performing Practice - , Oxford, , la pagina ) Carl Czerny în "Die Kunst der Vortrags (Viena, ), tradus de John Bishop, "The Art of Playing", Londra, [ ] la pagina , a raportat că "toate pasajele din multe părți sunt acum este cântat invariabil în arpegiu, și așa este atât de mare, încât mulți pianiști au aproape că am uitat cum să lovesc ferm acordurile [talics ca original] Într-o recenzie a unui concert al lui Brahms din , cântând Concertul său pentru pian în re minor, a fost a raportat că Brahms a răspândit necontenit acordurile în tempo-uri mai lente Această practică a continuat până la începutul secolului al XX-lea, așa cum este dezvăluit prin reproducerea ruloului înregistrări și înregistrări pe disc ARPEGII Acordurile care sunt rupte secvenţial sunt numite arpegii Semnul obișnuit, al unui val linie, indică un arpegiu ascendent Arpegiul mai rar în jos este indicat de grație note sau prin note înscrise în valorile note necesare Acorduri care nu sunt rupte secvenţial se numesc acorduri rupte Ambele tipuri formează baza multor texturi de pian inclusiv basurile Alberti Acestea pot fi practicate în mod util ca acorduri neîntrerupte ARRAU Claudio Arrau ( - ), pianist american de origine chiliană, naturalizat, a studiat ca copil minune cu elevul Liszt Martin Krause La fel ca Arthur Rubinstein, Arrau a avut o foarte mare repertoriu larg, a avut o carieră excepțional de lungă și celebrată atât ca concert cât și artist de înregistrare și a fost o legătură importantă între școlile vechi și cele moderne (deși se pare că nici nu s-a practicat vreodată întârzierea melodiei sau arpegiata) Arrau a devenit cunoscut în principal pentru interpretările sale ale concertelor pentru pian și ale muzicii de pian ale Beethoven și Brahms, deși a cântat și a înregistrat Chopin, Schumann și Liszt ATONALITATE Muzica care nu are un centru tonal sau cheie se spune a fi atonală Atonalitatea le descrie compoziții scrise din aproximativ , în care o ierarhie de tonuri se concentrează pe un singur, tonul central nu este folosit ca bază primară pentru compoziție Atonală compoziţiile nu se conformează sistemului de ierarhii tonale care se caracterizează muzica clasica europeana intre secolele al XVII-lea si al XIX-lea Muzica atonală este de obicei considerată ca excluzând nu numai muzica tonală, ci și cea pe doisprezece tonuri muzica în serie a celei de-a doua școli vieneze precum Alban Berg, Arnold Schoenberg și Anton Webern "Bagatelle sans tonalité" de Liszt din este una dintre primele piese pentru pian fără ton centru Compozitori precum Alexander Scriabin, Béla Bartók, Paul Hindemith, Sergei Prokofiev și Igor Stravinsky au scris muzică pentru pian care este total sau parțial atonală Dirijorul și compozitorul elvețian Ernest Ansermet a susținut că muzical clasic limbajul este o condiţie prealabilă pentru exprimarea muzicală cu structurile sale armonice clare şi că un sistem de tonuri nu poate duce la o percepţie uniformă a muzicii decât dacă se deduce din a un singur interval, al cincilea TESTE AURALE Cele mai multe examinări la pian includ teste "aurale", numite și teste "urechi" Testele auditive pe CD-uri sunt disponibile în comerț, dar cântatul într-un cor format din patru părți nu va fi oferă doar plăcerea de a cânta, dar își va îmbunătăți abilitățile auditive În recunoașterea intervalelor, ar trebui să ne gândim la notele ca la începutul unei melodii pe care o cunoaștem Versiunea tradițională a "Away in a Manger" începe cu a cincea căzând la a treia, to tonic, apoi la al patrulea de mai jos Varianta mai modernă începe cu tonic precedat de al patrulea de mai jos Examinați alte melodii pentru intervale de treimi, patri, cincimi, șase și octave O cincime deasupra unei note date este aceeași notă cu a patra de mai jos, dar este un octava mai mare În recunoașterea secvențelor de acorduri și a cadențelor, ascultați întotdeauna notele de bas Un perfect cadența se mișcă de la acordul V la I Sună terminat și nu există note comune între cele două acorduri O cadență plagală se mișcă de la acordul IV la I și așa mai sună terminat dar nota cheie este prezentă în fiecare dintre aceste acorduri Această cadență este folosită când cântând "Amin" O cadență imperfectă trece de la orice acord la acordul V și sunete neterminat O cadență întreruptă se mișcă de la V la VI și astfel începe ca un perfect cadență dar există un element de surpriză pentru că nu merge la acordul I Într-un test de modulație, exersați cântând notele triadelor majore și minore Major triadele sună fericite, iar triadele minore sună trist Tine cont de tonicul original pe tot parcursul exemplului fredonându-l ușor și apoi verificând pentru a auzi dacă este nemișcat în acordul final Luați în considerare dacă o piesă dintr-o cheie majoră a trecut la subdominant, dominantă sau relativ minoră Dacă tonicul original este încă în ultimul acord și ultimul acord este majoră, atunci modulația a fost la subdominant Dacă ultimul acord este minor, atunci modulația a fost la relativ minor Dacă tonicul nu este încă acolo și cheia este major, atunci modulația a fost la dominantă AUTENTICITATE "De la începutul secolului al XX-lea, opera muzicală a fost foarte mult privit ca un obiect intenționat Este studiat într-un singur mod model comunicațional ca a un fel de mesaj de la compozitor către ascultător și este identificat cu cel al compozitorului intenții, așa cum este vizibil în notație Ideea este că compozitorul s-a străduit pentru a formă definitivă și neschimbată, și că atunci când există un conflict între diferiți sursele trebuie eliminate confuzia pentru a ajunge la finalul compozitorului versiune a înțelege o piesă muzicală înseamnă a te uita la partitura; pentru a transmite munca către publicul este să cânte ceea ce a scris compozitorul Fidelitatea față de opera muzicală este echivalează cu fidelitatea scorului Conceptul modern de muncă se spune că a apărut la sfârșitul secolului al XVIII-lea Din punct de vedere interpretativ însă, opera muzicală modernă "autentică" apărut mai degrabă la începutul secolului al XX-lea Într-o perspectivă mai largă, se poate fi văzută ca o reacție împotriva idealurilor muzicale ale secolului al XIX-lea și a sinelui îngăduința interpreților care încearcă să pună pecetea lor personală pe muzică Un studiu de ediții interpretate, transcripții, aranjamente, revizuiri, ossias [alternativă lecturi], versiuni diferite ale aceleiași piese, variante interpretative și conflicte ale interesele filologice academice sugerează că în secolul al XIX-lea opera muzicală a fost văzută ca ceva cu totul diferit de modul în care a fost portretizată în secolul al XX-lea Aceasta avea mai multe asemănări cu opera muzicală a epocii baroc Muzica era privită ca a arta spectacolului: interpretul era uneori la fel de important ca și compozitorul The opera muzicală a fost identificată mai mult cu semnificația muzicii decât cu notația ei, iar acest sens a fost asociat cu un ideal estetic care a devenit demodat în secolul douăzeci A interpreta muzica înseamnă a comunica ascultătorului conținutul muzică; pentru a înțelege acest conținut trebuia să-l traducă și să-l alinieze la idealurile estetice ale publicului Încercarea de a înțelege muzica secolului al XIX-lea folosind conceptul de lucru al secolul al XX-lea este problematic Aplicarea unui concept de lucru care s-a dezvoltat ca reacție spre ceea ce se doreşte să studieze duce la anacronisme Acest lucru este evident în cazul variantelor lui Chopin Potrivit contemporanilor săi, Chopin nu l-a jucat niciodată pe al lui propriile compoziții la fel de două ori și adesea și-a schimbat direcțiile de interpretare chiar și în ale lui scoruri publicate Această incapacitate de a ajunge la o decizie sau - dintr-o perspectivă diferită - această mare abilitate de improvizație a făcut parte din interpretarea și compoziția proces în secolul al XIX-lea Variantele sunt interesante din multe puncte de vedere ei indică la ceva fundamental în opera muzicală, nu numai în vremurile mai vechi, ci și în zilele noastre Capacitatea de a ajusta interpretarea la starea de spirit, sentimentul personal, acustica și instrumentul și găsirea unei interpretări personale este încă apreciată printre muzicieni din zilele noastre Conceptul nostru de lucru intenționat nu poate explica această variabilitate a operei muzicale în a mod satisfăcător Faptul că se poate reda o operă muzicală în atât de multe moduri indică că structura muzicală este într-o oarecare măsură - și în anumite medii contextuale an măsură importantă - schimbătoare Opera muzicală pare să aibă o oarecare autonomie în raport cu compozitorul și cu partitura Variabilitatea este, de asemenea, o parte a personalului și abordarea stilistică a operei muzicale Se spune că operele unor compozitori au mai multă variabilitate interpretativă decât lucrările altora, iar Chopin este adesea văzut ca una dintre cei mai ambigui compozitori în acest sens Concluzia paradoxală este că ceea ce constituie o mare problemă pentru redactorul an ürtextul este, din punct de vedere istoric și interpretativ, o posibilitate unică de a înțelegeți despre ce este lucrarea muzicală, nu numai pentru interpret, ci și pentru compozitor și public ' Sursa: Beryl Wikman în "Forma muzicală interpretativă a Nocturnei lui Chopin op nr ' BACH viaţă Johann Sebastian Bach ( - ) a fost un prolific compozitor și organist german al cărui lucrări sacre și seculare pentru cor, orchestră și instrumente solo au reunit fire ale perioadei baroc și a adus-o la maturitatea sa maximă Deși el nu a introdus forme noi, el a îmbogățit stilul german predominant cu un robust tehnica contrapunctică, un control al organizării armonice și motivice de la cel mai mic la cele mai mari scale, și adaptarea ritmurilor și texturilor din străinătate, în special Italia și Franța Venerate pentru profunzimea lor intelectuală și frumusețea lor tehnică și artistică, operele lui Bach includ lucrări pentru tastatură, cum ar fi Clavierul bine temperat, Goldberg Variații, Partitas, Suite englezești, Suite franceze și Partitas Acestea includ, de asemenea, Concertele din Brandenburg, Liturghia în si minor, Pasiunea Sfântului Matei, Pasiunea Sfântului Ioan, Ofertă muzicală, Arta Fugii, Sonate și Partitas pentru vioară solo, suite pentru violoncel, mai mult peste de cantate supraviețuitoare și un număr similar de lucrări pentru orgă Deși faima lui Bach ca organist a fost grozavă în timpul vieții sale, el nu a fost deosebit cunoscut ca compozitor Aderarea lui la formele baroc și la stilul contrapuntic a fost considerat demodat de contemporanii sai, mai ales la sfarsitul carierei sale cand moda muzicală a tins spre rococo și mai târziu spre stilurile clasice O renaștere a interesul și interpretarea muzicii sale au început la începutul secolului al XIX-lea și Bach este considerat acum unul dintre cei mai mari compozitori din tradiția occidentală Dorința personală interioară a lui Bach de a-și afișa realizările muzicale a fost evidentă într-un număr de moduri Cel mai evident a fost efortul său de succes de a deveni virtuozul de frunte și improvizatorul zilei la orgă Muzica de la tastatură ocupa o poziție centrală în producția sa de-a lungul vieții și a fost pionier în ridicarea tastaturii de la continuu la instrument solo în numeroasele sale concerte pentru clavecin și camera mișcări cu tastatura obbligato, în care el însuși probabil a jucat rolul solo Multe dintre preludiile de la tastatură ale lui Bach sunt vehicule pentru o virtuozitate improvizativă liberă în tradiția germană, deși organizarea lor internă a devenit din ce în ce mai convingătoare pe măsură ce s-a maturizat Virtuozitatea este un element cheie în alte forme, cum ar fi mișcarea fugală din Concertul Brandenburg nr , în care Bach însuși poate fi fost primul care a jucat pasajele rapide de vioară solo Un alt exemplu este în fuga cu orgă din BWV , a lucrare târzie din Leipzig, în care pasaje virtuozice sunt cartografiate pe solo-tutti italian alternanţă în cadrul dezvoltării fugale Bach a cuprins genuri întregi prin colecții de mișcări care în detaliu explorați gama de posibilități artistice și tehnice inerente acelor genuri Cel mai exemple celebre sunt cele două cărți ale Claviului bine temperat, fiecare dintre ele prezintă un preludiu și o fugă în fiecare tonalitate majoră și minoră, în care o varietate de sunt expuse tehnici contrapunctice și fugale Suitele engleze și franceze și Partitas, toate lucrările de la tastatură din perioada Cöthen, explorează sistematic o serie de metri și chei ascuțite și plate Variațiile Goldberg ( ) includ o secvență de canoane la intervale crescătoare (uniuni, secunde, treimi) și Arta Fugii ( ) este un compendiu de tehnici fugace catalog Lucrările lui Johann Sebastian Bach sunt indexate cu numere BWV, care reprezintă Bach Werke Verzeichnis (Catalog Lucrări Bach) Catalogul, care este organizat treizeci tematic și nu cronologic, a fost compilat de Wolfgang Schmieder și publicat în Lucrările pentru orgă sunt BWV - , iar celelalte lucrări pentru tastatură sunt BWV - În alcătuirea catalogului, Schmieder a urmat în mare măsură Bach Gesellschaft Ausgabe, o colecție cuprinzătoare de lucrări ale compozitorului care a fost produsă între și interpretare A fost o vreme când se spunea că legato era atingerea potrivită pentru Bach The organistul și compozitorul Charles-Marie Widor ( - ) a spus că acesta era corect stil pentru interpretarea la orgă a lucrărilor lui Bach S-a admis că regula legato a fost modificat la pian atunci când o parte superioară a texturii contrapunctice era în interior semipietre iar o parte inferioară era în tretode În acest caz se spunea că tretele ar trebui jucat staccato Pe măsură ce s-au făcut mai multe cercetări asupra stilului istoric de interpretare, unii au spus că este un non legato atingerea ar trebui să fie atingerea obișnuită, frazele ar trebui să fie destul de scurte și nota finală fi detașat Unii spuneau că Bach nu trebuie cântat deloc la pian, ci doar la clavecin sau clavicord Dintre cei care au permis ca Bach să fie cântat la pian, unii au folosit abordarea cu mașina de scris, unii au folosit abordarea metronomică, iar alții au cântat fiecare notă staccato Unii au jucat fără nuanță dinamică și au imitat dinamica terasată a clavecinul Alții au adus într-un mod foarte liber de a juca Unii au spus asta nu trebuie să folosiți pedala moale când cântați Bach la pian În ultima vreme lucrurile par să se fi stabilizat oarecum și se pare că există o tendință de a cântă muzical Bach cu o mulțime de nuanțe dinamice și o oarecare libertate ritmică Problema pedalării la Bach se pune deoarece nici clavecinul, nici clavecinul clavicordul avea un dispozitiv care ridica toate amortizoarele Datorită tonului evanescent al acestora instrumente un astfel de dispozitiv nu ar fi fost de mare folos Pianul Silbermann, care Bach știa, avea un dispozitiv care ridica toate amortizoarele Deoarece era un buton de mână acolo a fost un domeniu de aplicare limitat pentru utilizarea sa, cu excepția cazului în care se desenează pentru durata unei piese întregi sau întreaga secțiune a unei piese Unii pianiști când cântă Bach la pianul modern evită pedala de susținere, unii folosește-l cu moderație, iar unii îl folosesc mai puțin Soluția la problemele de mai sus trebuie se regăsesc în cele din urmă în alegerea pianistului individual Bach nu a scris special pentru pian, din câte știm, și o performanță de Bach la pianul modern este, cel puțin într-o oarecare măsură, o transcriere Tastatură Lucrările lui Bach la claviatură au fost scrise pentru orgă, clavecin, clavecin pedală și clavicordul Bach nu a fost foarte impresionat de primele piane produse de Gottfried Silbermann a considerat că sunetul înalte era prea slab El a facut aprobă modelele ulterioare, dar se pare că nu a scris niciodată pentru pian Bach a scris multe a compozițiilor sale pentru claviatură pentru orgă sau clavecin pedală și le-a scris pe ale lui Concert italian special pentru un clavecin cu două manuale Bach a scris altfel pentru clavecin şi clavicord Clavicordul, care este un instrument mult mai vechi și mai simplu, era portabil și era instrument obișnuit de realizare a muzicii domestice Clavicordul avea un aspect foarte moale, blând ton și nu era potrivit pentru realizarea muzicii publice A avut avantajul că ar putea produce nuanțe dinamice la scară mică Clavecinul era instrumentul de realizare a muzicii publice, de obicei însoțitor instrumente cu coarde Tonul de clavecin îi lipsea nuanța dinamică, deoarece coarda era ciupite mecanic, dar cele mai bune exemple aveau un sunet splendid Clavecinul era un instrument mult mai complex și mai scump decât clavicordul și ar avea a fost deținut în principal de clasele bogate și de muzicieni confortabil Unele dintre compozițiile lui Bach, cum ar fi Fantasia cromatică și Fuga și italiana Concertele au fost scrise evident pentru un clavecin cu două manuale În afară de compoziții ca acestea, să treacă prin lucrările la clape ale lui Bach încercând să decidă care au fost scrise pentru clavecin și care au fost scrise pentru clavicord vor tinde să fie neconcludente Aceasta poate fi, de asemenea, inutilă, deoarece diviziunea dintre cele două instrumente nu a făcut-o pe întreaga lucrare asa Lucrări Multe dintre lucrările lui Bach la tastatură sunt antologii care cuprind întregul teoretic sisteme într-un mod enciclopedic The Well Tempered Clavier Cărțile și BWV - , fiecare constând dintr-un preludiu și fuga în fiecare dintre cele de tonuri majore și minore Invențiile și Sinfoniile BWV - constă din două și trei părți invenții, respectiv Aceste lucrări contrapunctice sunt aranjate în ordinea semnăturilor cheie ale crescând dièse și bemol, omițând unele dintre cele mai puțin utilizate Piesele au fost destinate de Bach în scopuri didactice Suitele englezești BWV - , suitele franceze BWV - și Partitas pentru Tastatura BWV - conține fiecare șase suite construite pe modelul standard de allemande, courante, sarabande, [mișcare opțională] și gigue Suitele englezești urmează îndeaproape modelul tradițional, adăugând un preludiu înainte de allemande și incluzând un singur mişcare între sarabande şi gigă Suitele franceze omit preludii, dar au mişcări multiple între sarabande şi gigă Partitas extind modelați în continuare cu mișcări introductive elaborate și mișcări diverse Variațiile Goldberg BWV constă dintr-o arie cu treizeci de variații The colecția are o structură complexă și neconvențională Variațiile sunt construite pe linia de bas a ariei, mai degrabă decât melodia ei, iar canoanele muzicale sunt interpolate după un plan măreț Există nouă canoane în cadrul celor treizeci de variante, unul plasat la fiecare trei variaţii între variaţiile şi Aceste variaţii se deplasează în ordine de la canon la unison la canon la a noua Primele opt sunt în perechi - la unison și octava, al doilea și al șaptelea, și al treilea al șaselea, al patrulea și al cincilea Canonul al nouălea stă singur Celelalte lucrări la claviatura ale lui Bach includ Concertul italian BWV pentru două manuale clavecin, șapte Toccate BWV - și șase Mici Preludii BWV - BACHE Walter Bache ( - ) s-a născut la Birmingham în și a murit la Londra pe Martie A fost cel mai important elev englez al lui Liszt A întâlnit-o pentru prima dată pe Lizt la Roma în și, după ce a studiat cu el timp de trei ani, s-a întors în Anglia pentru a-l promova muzică A rămas un elev al lui Liszt și a urmat în mod regulat cursurile de master până la ale lui Liszt moartea în Această perioadă de douăzeci și patru de ani a fost mult mai lungă decât orice alt elev petrecut cu Liszt Bache l-a auzit adesea pe Liszt cântând propriile sale lucrări În martie l-a auzit pe compozitor cântând Sonata sa la Roma pentru un grup de elevi și poate în aprilie în Boesendorfer salon din Viena Bache, ca pianist, dirijor și profesor, a promovat muzica lui Liszt în Anglia la mare măsură costul personal și profesional pentru sine și într-o perioadă în care muzica lui Liszt era adesea întâlnită cu indiferenţă şi chiar cu ostilitate deschisă Bache a interpretat Sonata lui Liszt în cadrul anual concert al întregului Liszt pe noiembrie L-a susținut din nou în aceeași sală din Londra în următorul său recital anual al lui Liszt, pe octombrie , care a fost data susținerii lui Liszt zi de nastere Odată cu apropierea anului și odată cu împlinirea a șaptezeci și cinci de ani a lui Liszt, au venit invitații din multe părți ale Europei cerând prezența lui Liszt Liszt i-a scris lui Bache din Hotelul Alibert din Roma pe noiembrie : "Cu siguranță, invitația ta are prioritate peste toate celelalte Așa că alege ziua care ți se potrivește și voi apărea Fără Walter Bache și anii săi lungi de eforturi de sacrificiu de sine în propaganda lucrărilor mele, al meu vizita la Londra ar fi de neconceput Liszt a fost în Anglia între aprilie și aprilie Vizita sa a fost un mare succes și Liszt însuși a cântat la pian la o recepție în Londra Liszt a murit la Bayreuth la iulie , iar Bache a murit, tot după o scurtă boală, pe Martie Necrologul din London Times se referea la sacrificiile financiare pe care le-a avut Bache făcut în sprijinul lui Liszt de-a lungul anilor, și-a recunoscut valoarea ca profesor și a continuat: "Ca pianist, dl Bache reprezenta școala căreia îi aparținea și deși nu s-a jucat cu strălucirea lui Sophie Menter, Stavenhagen și alții din Elevii lui Liszt, seriozitatea lui, energia și studiul său neclintit au făcut pentru lipsa comparativă a ceea ce Liszt ar fi numit "feu sacré" ["focul sacru"] ' Bache a predat pian la Academia Regală de Muzică El nu a supraviețuit în era înregistrărilor BARTOK Béla Bartók ( - ) a fost un compozitor, pianist și etnomuzicolog maghiar A lui stilul este o sinteză a muzicii populare, clasicismului și modernismului Îi plăcea ritmuri de dans asimetrice și armonii înțepătoare întâlnite în muzica de dans bulgară Concertul său pentru pian nr în sol major ( - ) este una dintre lucrările sale cele mai accesibile din punctul de vedere al unui public Concertul său pentru pian nr în mi major conține tonal teme și îi lipsește o mare parte din colorarea întunecată anterioară și caracteristicile ritmice complexe A lui Sonata pentru două piane și percuție este una dintre cele mai populare piese ale sale, la fel ca și a lui Dansuri populare românești pentru pian solo "Mikrokosmos" al său este popular cu pianul profesorii ca un set util de piese didactice BECHSTEIN Fabrica de piane Bechstein a fost fondată la octombrie de Carl Bechstein la Berlin, Germania Carl Bechstein și-a propus să producă un pian capabil să reziste la mare exigențe impuse instrumentului de virtuosii vremii, precum Franz Liszt Pe ianuarie , ginerele lui Liszt, Hans von Bülow, a susținut prima reprezentație publică pe un pian cu cotă Bechstein interpretând Sonata în si minor a lui Liszt la Berlin Acest a inaugurat pianul Bechstein, instrument pe care a ajuns să-l admire mai presus de toate El a devenit un "artist Bechstein", iar el și Carl Bechstein au dezvoltat o prietenie strânsă, a lor corespondență care durează o viață Pianul pe care Bülow a avut premiera Sonata a fost construit special pentru el de Carl Bechstein, care tocmai își deschisese propria fabrică El a avut mai devreme a învățat arta construcției pianelor la firma din Berlin Perau, unde fusese făcut maistru la vârsta de douăzeci și unu de ani Se pare că era Cosima Liszt cea care adusese Bechstein și Bülow împreună Până în , cu sprijinul lui Liszt și Bülow, pianele Bechstein au devenit un element de bază la multe săli de concerte, precum și în case private Până atunci, Bechstein, Bluthner și Steinway & Sons au devenit cele mai importante mărci de pian Până în Bechstein avea a deschis filiale la Paris și Sankt Petersburg și la Londra, unde compania, adiacentă la showroom-ul său din Londra din Wigmore Street, a construit Bechstein Hall, care s-a deschis pe mai Între și C Bechstein a fost cel mai mare dealer de piane din Londra și la în acel moment Bechstein a fost producătorul oficial de piane pentru țarul Rusiei și regii din Belgia, Țările de Jos și Danemarca, precum și alte regalități și aristocrații Bechstein a suferit pierderi uriașe de proprietăți în Londra, Paris și Sankt Petersburg în timpul Primului Război Mondial Cea mai mare pierdere a fost la Londra, deoarece toate proprietățile Bechstein, inclusiv sala de concerte iar showroom-urile pline cu piane, au fost confiscate drept proprietate inamicului Sala a fost vândută la licitație în la Debenhams și a fost redeschisă ca Wigmore Hall în Fabrica Bechstein a reluat producția la scară largă în anii inovații tehnice, invenții de noi materiale și instrumente, precum și îmbunătățiri în proiectarea pianului și construcție, a permis lui Bechstein să redevină unul dintre cei mai importanți producători de piane În timpul bombardamentului aerian al Berlinului din , fabrica de piane Bechstein din Berlin a fost complet distruse împreună cu depozitul lor de molid alpian pentru plăci de sunet De asemenea, Bechstein și-a pierdut mulți dintre meșteșugarii cu experiență din cauza războiului Pentru cateva ani după cel de-al Doilea Război Mondial, Bechstein nu a putut relua producția la scară largă de piane și făcea doar câteva piane în fiecare an Bechstein a crescut în cele din urmă pianul producția la aproximativ o mie de piane în fiecare an în anii și În , Fabrica de piane Bechstein a fost afectată de construcția Zidului Berlinului și proprietarul a schimbat de mai multe ori mâinile Până la reunificarea Germaniei compania producea mai puține piane, deși calitatea măiestriei și a sunetului Pianele Bechstein au rămas înalte După reunificarea și desființarea Zidului Berlinului, terenul care aparținea anterior Fabrica Bechstein a fost luată pentru construcție nouă Karl Schulze, un pasionat de pian și coproprietar al Bechstein, a continuat moștenirea fabricării de piane fine Noul Bechstein fabricile au început producția de mai multe mărci sub grupul Bechstein hoffman a fost marca de nivel mediu, în timp ce C Bechstein a rămas marca emblematică O serie de pianiști și compozitori celebri au, încă din vremea lui Liszt și Bülow, a dezvoltat o loialitate față de pianele Bechstein Alexander Scriabin deținea un concert de dimensiuni Bechstein la casa lui din Moscova, care acum este un muzeu național, iar pianul lui Scriabin este încă jucat la recitaluri Tatiana Nikolaeva a preferat Bechstein pentru înregistrările sale Bach Sviatoslav Richter a crescut studiind pianul pe un Bechstein și și-a amintit de al lui experiența ca fiind stimulatoare și plină de satisfacții Dinu Lipatti a folosit un Bechstein pentru studioul său înregistrarea lui Beethoven și Chopin Edwin Fischer a ales un Bechstein pentru pionieratul său înregistrarea Clavei bine temperate de Bach, la fel ca și Artur Schnabel pentru înregistrarea sa cele treizeci și două de sonate pentru pian Beethoven Atât Fischer, cât și Schnabel erau foarte îndrăgostiți Pianele Bechstein la fel ca mulți dintre cei mai importanți pianiști din secolul XX, precum Wilhelm Kempff și Wilhelm Backhaus Bechstein a fost întotdeauna în competiție cu Steinway & Sons, deși Bechstein este foarte diferit de Steinway din punct de vedere al sunetului Pianele verticale Bechstein sunt deosebit de venerat și considerat a suna mai bine decât multe piane cu coadă de gamă medie BEETHOVEN Ludwig van Beethoven ( - ) este unul dintre cei patru mari compozitori clasici, alții fiind Haydn, Mozart și Schubert El este, de asemenea, unul dintre cei mai mari clasici compozitori pentru pian Beethoven a fost o figură importantă în perioada de tranziție dintre clasic și epoci romantice în muzica clasică occidentală și rămâne unul dintre cei mai mari compozitori dintre toți timp Beethoven s-a născut la Bonn, Germania S-a mutat la Viena, Austria, la începutul lui douăzeci de ani și s-a stabilit acolo, studiind cu Joseph Haydn și câștigând rapid o reputație ca pianist virtuoz Auzul lui Beethoven a scăzut treptat, începând cu al lui douăzeci de ani, dar a continuat să compună capodopere și să conducă și să interpreteze după el era aproape complet mort Beethoven a fost unul dintre primii compozitori care i-a folosit în mod sistematic și consecvent dispozitive tematice interconectate, sau motive-germeni, pentru a realiza unitatea între mișcări în lung compozitii La fel de remarcabilă a fost și utilizarea motivelor sursă, care s-au repetat în mulți diferite compoziții A făcut inovații în aproape fiecare formă de muzică pe care a atins-o De exemplu, a diversificat chiar și forma bine cristalizată a rondo-ului, făcând-o mai mult elastic și spațios și, de asemenea, apropiindu-l de forma sonată Beethoven a compus în diferite genuri, inclusiv simfonii, concerte, sonate pentru pian, sonate pentru vioară și pian și pentru violoncel și pian, cvartete de coarde și alte camere muzică, lise, o operă și cântece pentru voce și pian El este unul dintre cei mai importanți figuri de tranziție între epoca clasică și cea romantică a istoriei muzicale El a adoptat principiile formei sonatei și dezvoltării motivice din care a moștenit Haydn și Mozart și le-a extins mult, scriind mai lung și mai ambițios miscarile Cariera compozițională a lui Beethoven este de obicei împărțită în trei perioade: timpurie (până în ), mijlociu ( până în ) și târziu ( până la moartea sa în ) În perioada sa de început, Beethoven și-a emulat predecesorii Haydn și Mozart, în timp ce explorând noi direcții și extinzând treptat sfera și ambiția muncii sale Lucrările sale timpurii includ prima și a doua simfonie, primele șase coarde cvartete, primele trei concerte pentru pian și primele douăzeci de sonate pentru pian, inclusiv celebrele Sonate "Pathetique" și "Moonlight" Perioada de mijloc a lui Beethoven a început la scurt timp după criza personală provocată de Beethoven recunoașterea lui a surdității sale invadatoare Se remarcă pentru lucrările de amploare care exprimă eroism și luptă Lucrările din perioada mijlocie includ simfoniile nr la , al patrulea și al cincilea concert pentru pian, triplul concert și concertul pentru vioară, cvartete de coarde nr la , următoarele șapte sonate pentru pian (inclusiv "Waldstein" și "Appassionata"), Sonata "Kreutzer" pentru vioară și pian și singura sa operă "Fidelio" Perioada târzie a lui Beethoven a început în jurul anului Lucrările din această perioadă se caracterizează prin profunzimea lor intelectuală, inovațiile lor formale și intense, extrem de personale expresie Compozițiile din această perioadă includ simfonia a noua, ultimele cinci coarde cvartete și ultimele cinci sonate pentru pian, inclusiv sonata "Hammerklavier" niste au sugerat o "a patra" perioadă pentru a include Variațiunile "Diabelli" ale lui Beethoven și unele ale răposatelor Bagatelles Lucrări sonate pentru pian Fa minor opus nr Un opus major nr Do major opus nr Mi bemol major opus Do minor opus nr Opus major nr Re major opus nr Do minor opus "Pathetique" Mi major opus Nr Sol major opus nr Si bemol major opus Un bemol major opus Mi bemol major opus nr Do diesis minor opus nr "Lumina lunii" Re major opus 'Pastorale' Sol major opus nr Re minor opus nr "Tempest" Mi bemol major opus nr Sol minor opus nr Sol major opus nr Do major opus "Waldstein" Opusul major Fa minor opus 'Appassionata' Fa diesis major opus "A Therese" Sol major opus Mi bemol mai mare opus a 'Les Adieux' Mi minor opus Un opus major Si bemol major opus "Hammerklavier" Mi major opus Un bemol major opus Do minor opus Beethoven a compus treizeci și două de sonate pentru pian În plus, mai erau și trei minori sonate pentru pian datând din zilele lui Beethoven la Bonn "Pentru Beethoven, forma sonată nu este o schemă care poate fi folosită în capriciu într-o zi și abandonat pe următorul Această formă domină tot ceea ce își imaginează și compune; este marca chiar a creației sale și a formei gândirii sale - o formă inerentă, una naturală (Edwin Fischer "Sonatele pentru pian ale lui Beethoven") Cele treizeci și două de sonate pentru pian ale lui Beethoven constituie o mare comoară care întruchipează o parte din eternitatea umană Numeroși pianiști și muzicologi au cercetat sau studiat ei, încercând să transmită studenților sau cititorilor lor prodigalitatea acestor adevărate muzicale bogatii Beethoven deține un rol cheie în transformarea și evoluția formei sonatei chiar dacă păstrează caracteristicile stabilite inițial de predecesorii săi, Haydn și Mozart, Beethoven impune sonatelor personalitatea sa puternică, creând o formă nouă, impresionantă de artă în care se proiectează propria sa viață, cu bucuriile și tristețile ei Cu Beethoven tema muzicală capătă proporții remarcabile, de atâta putere încât se impune asupra atenţiei şi memoriei ascultătorului Ca compozitor francez a spus odată Vincent d'Indy "Cu Beethoven, tema muzicală se transformă într-un concept care se răspândește în întreaga lucrare, făcând-o ușor de recunoscut, chiar dacă armonică, aspectele modale sau tonale se schimbă ' Principiul fundamental de organizare al sonatei pentru pian Beethoven este tonalitatea Beethoven a perceput tonalitatea ca baza oricărei compoziții, deoarece duce la un adevărat înţelegerea formei muzicale Nu există modele aparente în structura sonatelor pentru pian ale lui Beethoven In afara treizeci și doi, doisprezece au patru mișcări, treizeci și doi au trei mișcări și șapte au doua miscari Sonatele operele , , , și se abat de la caracterul normal și ordinea mișcărilor individuale O caracteristică generală a sonatelor pentru pian ale lui Beethoven și a compozițiilor sale în general, este grija pe care o are pentru a crea o legatura usor perceptibila intre miscari si părţile constitutive ale fiecărei mişcări piese de pian Bagatele opus , , Blana Elise WoO Variații în do minor WoO "Eroica" Variații în mi bemol major opus Andante Favori opus WoO Variațiuni Diabelli opus Rondo a Capriccio "Furie pentru un ban pierdut" opusul ( ) concerte pentru pian Do major opus Si bemol major opus Do minor opus Sol major opus Mi bemol major opus "Împăratul" Beethoven a compus cinci concerte pentru pian În plus, există Rondo pentru pian și orchestră în si bemol major Wo , Triplul Concert pentru pian, vioară și violoncel în do major opus , Fantezia pentru pian, cor și orchestră în do minor opus opus (Coral Fantasy) și două concerte de pian incomplete timpurii datând din zilele lui Beethoven la Bonn Nu în do major opus Beethoven a compus acest concert în Deși a cântat în multe persoane private ocazii în primii săi ani la Viena, debutul oficial vienez al lui Beethoven a făcut-o nu au loc până în aprilie Cu acea ocazie a fost compozitor și solist într-o Concert de la Hofburgtheater susținut într-o după-amiază târziu de miercuri, când a cântat asta concert Beethoven a fost, de asemenea, solist în acest concert într-un număr de spectacole în orașe germane și în Praga În prima mișcare "Allegro con brio", Beethoven împrumută o tehnică de la Mozart în că pianul începe, nu cu tema prezentată de orchestră, ci cu o temă nouă În a doua mișcare "Largo", pianul anunță tema care este apoi preluată de orchestra Mișcarea finală "Allegro scherzando" este un rondo bazat pe o temă cu un caracter dansator Nu în si bemol major opus Beethoven a terminat acest concert în și l-a interpretat pentru prima dată la Burgtheater, Viena, la martie I-a dedicat concertul lui Carl Nicklas Edler von Nickelsberg Nu a fost publicată decât în , de aceea o știm ca nr Beethoven s-a referit la ea ca "nu dintre cele mai bune ale mele" atunci când l-am trimis unui editor, dar a fost destul de succes în performanță și a contribuit la ascensiunea lui Beethoven ca unul dintre noii Vieni talente muzicale Prima mișcare, Allegro con brio, arată influența lui Haydn și Mozart The a doua mișcare, Adagio, are o dispoziție tandră, iar a treia mișcare, Allegro molto, este un rondo bazat pe o melodie sincopată fără griji Nu în do minor opus Beethoven a terminat acest concert în și l-a cântat la un concert întreg Beethoven pe Aprilie , din memorie, deoarece încă nu scrisese complet partea de pian El a terminat să scrie partea de pian un an mai târziu, când prietenul și elevul său Ferdinand Ries a făcut-o A fost primul și singurul concert al lui Beethoven într-o tonalitate minoră și l-a plasat pe un original, cale creativă în care stilul său de pian a fost mai puțin ornamentat și mai variat, mai dinamic, musculara si emotionala Prima mișcare, Allegro con brio, folosește tonalități masculine viguroase în timp ce al doilea subiect este într-o dispoziție lirică A doua mișcare, Largo, se deschide cu un solo la pian, și este într-o dispoziție de odihnă Mișcarea finală, Rondo - allegro este oarecum mai ușoară starea de spirit decât prima mișcare și se termină în do major Nu în sol major opus Beethoven a finalizat acest concert în și l-a prezentat în premieră ca solist la Teatrul an der Wien pe decembrie A încercat să prezinte concertul mai devreme, dar a reușit nu găsesc un pianist care să-l cânte Beethoven l-a dedicat patronului, elevului și prietenului său Arhiducele Rodolfo căruia i-a dedicat concertul său de împărat și un număr de altele capodopere În prima mișcare, Allegro moderato, Beethoven deschide cu pianul singur, an procedura fara precedent A doua mișcare, Andante con moto, este Beethoven la a lui cel mai emoționant și implică un dialog între pian și orchestră Al treilea mișcare, Rondo - vivace, folosește ritmuri de dans și este într-o dispoziție veselă și optimistă Nu în mi bemol major opus "Emperor" Beethoven a terminat acest concert în , aproximativ în același timp cu Appassionata sa Sonata opus Temele sale puternice și dispozițiile eroice reprezintă, fără îndoială, pentru porecla "împărat", care nu a fost de Beethoven, ci probabil de prietenul său, cel compozitorul John Baptist Cramer Prima reprezentație a avut loc la Leipzig în , când tânărul organist bisericesc Friedrich Schneider a fost solist Elevul și prietenul lui Beethoven, Carl Czerny, a dat prima reprezentație la Viena în februarie În acest moment, Beethoven crește surditatea îl împiedica să dea orice fel de spectacol public Prima mișcare, Allegro, începe cu o introducere la pian urmată de o lungă declarație orchestrală înainte ca pianul și orchestra să se combine mișcarea lentă, Adagio un poco mosso, introduce o stare de seninătate și duce direct în ultimul mișcare, Rondo - allegro, care se bazează pe o temă puternic ritmică și mai mult al doilea subiect tandru BERMAN O serie de extrase din cartea lui Boris Berman "Note de la banca pianistului" (Penguin Books, ) sunt expuse, într-o formă ușor editată: "Capitolul - Sunetul și atingerea Nu vă puteți rafina atingerea fără să vă rafinați urechea O constantă fizică care este indispensabilă pentru a produce un ton bogat și nuanțat este flexibila încheietura Joseph Lhevinne a scris: "Cu cât este mai mică suprafața primei articulații a degetelor care ating cheia, cu atât mai tare și atenuează tonul; cu cât suprafața este mai mare, cu atât tonul este mai sunet și cântând " Nu este întotdeauna necesar să cântați fizic legato pentru a crea sunetul legato De fapt, eforturile de a conecta notele fizic pot face linia melodică mai puțin netedă decât de către cântându-l non legato (natural, cu ajutorul pedalării) În timp ce Liszt a atins noi orizonturi în materie de viteză, Debussy a ridicat nivelul de conștientizarea controlului tactil la o înălțime fără precedent Cu cât sunt bătute simultan mai multe note, cu atât este mai importantă problema vocalizării devine, în special în jocul tare Nimic la pian nu sună mai vulgar decât a acord puternic în care toate notele strigă fără discernământ În texturile clasice nota cea mai înaltă a acordului este aproape întotdeauna cea melodică și trebuie subliniat Frazele nu pot cânta fără ca pianistul să asculte între note Capitolul - Tehnica Cred că doi piloni formează fundamentul tehnicii bune de pian "economia principiul" cere pianistului să fie economic în mișcările sale, să nu folosească o parte mai mare a corpului său când o parte mai mică va fi suficientă Această formulă trebuie să răspundă nevoilor muzicale ca precum și cele tehnice "Principiul extensiei" ne cere să luăm în considerare fiecare dintre diferitele segmente ale pianului nostru jucând anatomie ca continuarea părților adiacente, cu fiecare unitate individuală întotdeauna gata să sprijine și să împărtășească munca cu ceilalți Mâna devine gardianul poziției Întinderea excesivă și prelungită este, în de fapt, o cauză frecventă a rănilor la mâini Faceți tranziții sau salturi mai lin, pregătindu-vă pentru ele cât mai devreme posibil Pianistul ar trebui să își ajusteze poziția corpului pentru a oferi mai mult spațiu mâinii dacă aceasta se deplasează spre mijlocul tastaturii Pentru studenții mai avansați, aș recomanda cu siguranță studiile lui Czerny, Cramer, Clementi și Moszkowski înainte de a ajunge la Chopin, Liszt, Rachmaninoff sau Scriabin Exercițiile au avantaje față de studii deoarece se concentrează pe o problemă specifică și asigurați repetarea metodică necruțătoare a aceleiași formule în ambele mâini Realizarea conținutului muzical al pasajului ajută pianistul să găsească tehnica potrivită abordare Capitolul - Articularea și formularea Controlul asupra sfârșitului sunetului este un mijloc puternic de a crea gradații de atingere pentru organiști și clavecinisti Capacitatea de a stabili controlul momentului de tăiere (executat de degete) îmbogățește varietatea articulației În compozițiile seriale, articularea notelor individuale este strict guvernată de serie, împreună cu pasul, durata și dinamica Tratându-se cu motive scurte, indicate de articulații, sfârșitul secolului al XIX-lea fraza muzicală este construită dintr-o lespede de marmură, în timp ce cea din secolul al XVIII-lea este construită din multe cărămizi mici Frazarea este rezultatul unei combinații delicate de modelare dinamică și sincronizare Sarcina interpretului este să identifice punctul focal, "adresa" frazei Ignorarea vieții interioare a celulelor melodice mici este în special în detrimentul clasicului și muzica preclasică Frazarea în muzica secolului XX este o problemă complexă, având în vedere gama vastă a existentei stiluri În general vorbind, cu cât limbajul operei moderne este mai complex și nefamiliar, cu atât ascultătorul depinde mai mult de interpret pentru a-i oferi îndrumare Într-o textură polifonică este imperativ ca pianistul să mențină logica frazei fiecare voce, nepermițând niciuna dintre ele, chiar și celei conducătoare, să-și impună formularea asupra alții Cu Bach, realizarea structurii ritmice interioare este cea mai importantă sarcină Vastul cea mai mare parte a frazei sale este iambic sau anacrustic, mergând de la cel slab la cel puternic Când aplicați fraza iambic, ferește-te de stresul sau "umflarea" celor slabi bate Scopul acestei fraze este de a sublinia mișcarea înainte a frazei către deprimatul Capitolul - Probleme de timp Într-o performanță satisfăcătoare, stabilitatea ritmică nu este niciodată considerată rigiditate; există întotdeauna loc pentru flexibilitate Practica performanței se mișcă în general de-a lungul secolelor în direcția mai mare precizie Pentru că scopul rubato este să adauge un sentiment de libertate improvizativă performanță, ar trebui să evitați utilizarea aceluiași tip de rubato în mod repetat într-o bucată Întinderea sau grăbirea frazelor succesive în același mod creează un sentiment monoton de predictibilitate care sfidează scopul Cu cât formularea dinamică este mai elaborată, cu atât ar trebui folosit mai puțin rubato și invers Capitolul - Pedalarea Deși clavecinul și clavicordul nu au un dispozitiv de pedală, ele sunt construite pentru permite un halou constant de tonuri să înconjoare fiecare sunet O pedalare bună vine mai mult de la o ureche discriminatoare și la atingere sensibilă decât de la picior tehnică Prin urmare, într-o textură cu mai multe straturi, o schimbare pe jumătate de pedală va ajuta pianistul să scape de doar unele dintre sunete din registrul superior De foarte multe ori, cea mai bună pedalare se face nu cu piciorul, ci cu așa-numita pedală cu degetul, când notele texturii sunt ținute de degete pentru a crea continuitate armonică Pedalarea pe jumătate este indispensabilă pentru eliminarea disonanțelor, fără a crea momente de goliciunea armonică Poate fi foarte util într-o sală rezonantă O eliberare lentă a pedalei poate produce un rezultat magic cu sunetul care dispare treptat Un alt efect este să joci fără să pedalezi Prea des pedala stângă este folosită doar ca un mute, când scopul ei principal ar trebui să fie adăugarea o culoare deosebită sonorității Capitolul - Practicarea Învățarea unei noi lucrări începe cu alegerea unei ediții bune Susțin cu tărie folosirea ediții ürtext Mulți studenți își transformă sesiunile de practică în cursuri repetate Acest obicei este foarte dăunătoare pentru că înrădăcinează în mintea pianistului toate defectele și imperfecțiunile încercând să interpreteze o piesă care nu a fost învățată corespunzător Deși susțin jucând prin lucrare, fiecare dintre aceste spectacole de probă rare ar trebui urmate printr-o "curățare" conștiincioasă, cu toată atenția acordată fiecărui detaliu Când exersez, încerc să aproximez cum vreau să sune muzica în cele din urmă Prin determinarea precoce a degetării adecvate, ei vor accelera procesul de învățare piesa Comoditatea și eficiența sunt considerațiile importante pentru alegerea unui anume degete O degetare care pare perfect bună pentru exersarea lentă poate să nu fie potrivită pentru o piesă când se execută la un tempo rapid Cea mai bună degetare este cea care servește pe deplin obiectivelor muzicale ale pianistului și nu permite pianistului să cânte în orice alt mod Ar trebui să exerseze cât de repede poate recunoaște urechea fiecare detaliu și mintea poate controlează fiecare mișcare Dacă urechea nu poate ține pasul, jocul va fi încurcat, chiar dacă viteza dorită este realizat Aceste părți ignorate mental sunt ușor de recunoscut după modul nemuzical, mecanic în care sunt jucate Sugerez ca sesiunile de antrenament să includă jocul printr-un pasaj dificil sau o lucrare când interpretul simulează starea emoțională a unui concert Ar trebui să exersezi creativ În procesul de învățare a unei piese, memorarea acesteia înseamnă trecerea la un nivel superior nivel în a-l stăpâni Este prudent să rămâneți la o singură ediție în timpul memorării Joseph Hoffmann a scris: "Există patru moduri de a studia o compoziție: ( ) la pian cu muzica, ( ) departe de la pian cu muzica, ( ) la pian fără muzică, ( ) departe de pian fără muzică Al doilea și al patrulea devin din ce în ce mai importante ca piesa devine pregătită pentru interpretare " Capitolul - Descifrarea mesajului compozitorului De multe ori găsesc că aspectul umoristic și glumeț al muzicii lipsește în multe spectacole, chiar şi în cele ale artiştilor realizaţi Capitolul - Vederea imaginii de ansamblu Adesea ajută să știi în ce moment din viața compozitorului a fost scrisă o anumită operă Capitolul - Tehnica sufletului Când lucrați la o compoziție muzicală, trebuie să faceți mai mult decât să definiți caracterul un anumit pasaj Trebuie să se stabilească dacă se dezvoltă o nouă dispoziție față de cea anterioară una sau o neagă Poate că starea de spirit funcționează ca o diversiune, o parte emoțională în interior narațiunea generală a compoziției În compoziții cu conținut emoțional complex, cum ar fi regretatele sonate Beethoven, the pasajele de tranziție sunt adesea cele mai importante Compozitorul lucrează în stilul său, dar interpretul trebuie să fie un cameleon, adoptând livrarea materialului muzical la stilul muzicii pe care o cântă Capitolul - La spectacol (și înainte de ea) Pianistul ar trebui să lucreze fără încetare în timpul sesiunilor de antrenament pentru a șterge notele greșite Dar la spectacole (inclusiv spectacole de probă și run-throughs pentru sine) pianistul ar trebui să se lase, să se ocupe de sarcini muzicale și să nu devină paranoic fiecare notă ratată Individualitatea reală va fi întotdeauna vizibilă fără a încerca să faceți ceva neobișnuit Nu lucrăm la pian, nu mim pian sau suferim prin pian "Cântăm" la pian O performanță "perfectă" este imposibilă Orice ocazie de a juca în fața unui public este importantă pentru a vă asigura că dvs sufletul artistic nu se va simți "în afara" practică Neuhaus: "Talentul este pasiune plus intelect" Există personalități diferite și diferite tipuri de artiști mai extrovertit interpreții comunică aducând muzica ascultătorilor, în timp ce alții desenează ascultător spre muzică, ca într-un cerc magic Oricare ar fi abordarea, interacțiunea cu publicul este o parte crucială a oricărei performanțe publice Expresia "memoria alunecă" este o denumire greșită, deoarece problema nu este de obicei cu memorie dar cu concentrare În timpul unui spectacol, artistul ar trebui să evite să îndepărteze lumina reflectoarelor mentale de la muzică spre propria lui bunăstare Sub nicio formă nu trebuie permisă ca o greșeală să strice restul a performanţă Greșelile sunt mult mai mari pentru interpret decât pentru ascultători În zilele care au precedat spectacolul, nu practicați întotdeauna la același pian BLUTHNER Compania de piane Blüthner a fost fondată de Julius Blüthner în la Leipzig, Germania Succesul timpuriu a avut loc la expoziții și conservatoare și la concert etapă Alte invenții și inovații l-au determinat pe Blüthner să breveteze o "acțiune de repetiție" și, în , brevetul de scalare alicotă pentru piane cu coadă Aceasta a adăugat un al patrulea, simpatic ('aliquot') coarda pentru fiecare grup de tricorduri din înalte pentru a îmbogăți cel mai slab registru al pianului prin sporirea spectrului de tonuri ale instrumentului Șirul alicotă este paralel cu corzile normale, dar este ridicată acolo unde lovește ciocanul, astfel încât să nu fie lovit direct, dar vibrează în simpatie cu celelalte corzi De asemenea, rezonanța corzilor apare ușor atunci când sunt redate alte note armonice Până în , Blüthner era cel mai mare producător european de piane, dar în era depăşit de Bechstein În timpul celui de-al Doilea Război Mondial, fabrica Blüthner a fost distrusă de țintă bombardament, dar a fost ulterior reconstruit și deschis în același loc Familia Bluthner continuă tradiția de construcție a pianelor din a cincea generație Compozitorii Wagner, Brahms, Johann Strauss, Ceaikovski, Reger, Debussy, Bartók și Shostakovich, pianistul Wilhelm Kempff și dirijorul Wilhelm Furtwängler, toți dețineau piane Blüthner BOSENDORFER Compania de piane Bösendorfer a fost înființată la Viena în de Ignaz Bösendorfer și este cel mai vechi producător de piane care își produce și astăzi propriile instrumente Are a produs unele dintre cele mai bune instrumente din lume În i s-a acordat statutul de producător oficial de piane împăratului Fiul lui Ignaz, Ludwig, a preluat conducerea în , activând din sediu nou din Între și închiderea sa în , asociatul Bösendorfer-Saal a fost una dintre cele mai importante săli de concerte din Viena Compania a trecut prin diverse mâini de-a lungul anilor, înainte de a reveni în mâinile austriece în Bösendorfer a fost pionier în extinderea tastaturii tipice cu de taste, creând Imperial Grand Model care are de chei, iar mai târziu Model care are chei Tastele suplimentare care se află toate la capătul de bas al tastaturii au fost ascunse inițial sub un panou cu balamale montat între A scăzut convențional al pianului și mâna stângă capătul obrazului pentru a preveni lovirea accidentală în timpul jocului normal Mai mult modelele recente au omis acest dispozitiv și pur și simplu au suprafața superioară a extraului chei naturale finisate în negru mat în loc de alb pentru a le diferenția de standard Notele suplimentare au fost adăugate inițial pentru ca pianiștii să poată cânta pe a lui Busoni aranjamente ale operelor lui Bach pentru orgă Unul dintre cei mai timpurii și mai importanți pianiști care a fost asociat cu Bösendorfer a fost Franz Liszt, care a descoperit că pianele Bösendorfer și Bechstein erau singurele instrumente capabil să-și reziste jocul extraordinar de puternic Și astăzi Bösendorfer este cunoscut ca un pian care va rezista rigorilor sălilor de concerte și turneelor Sunetul Bösendorfer este mai întunecat și mai bogat decât sunetul mai pur, dar mai puțin plin al lui Steinway, datorat parțial notelor de bas suplimentare care rezonează atunci când sunt celelalte corzi lovit Bösendorfer produce o "Seria Conservatory" mai accesibilă de piane în care carcasele și cadrele sunt mai degrabă cu finisaj satinat decât cu finisaj lustruit, iar pianele sunt în buclă înşirate mai degrabă decât înşirate singure Bösendorfer a dezvoltat, de asemenea, un computer care poate fi montat pe majoritatea pianelor Bösendorfer pentru a permite înregistrarea directă a unei interpretări la pian BRAHMS viaţă Johannes Brahms ( - ) este unul dintre cei patru mari compozitori romantici pentru pian, alții fiind Chopin, Schumann și Liszt Brahms s-a născut în Hamburg, Germania, dar și-a petrecut cea mai mare parte a vieții la Viena, Austria El a fost un pianist virtuoz și este recunoscut drept cel mai mare compozitor simfonic după Beethoven Lucrările pentru pian ale lui Brahms sunt foarte îndrăgite; clasice ca formă și structură, ei au o paletă emoțională bogată și un stil original Brahms și-a adaptat idiomul liric și romantic la structurile clasice care se atașează grozav importanță pentru dezvoltarea motivațională Datorită preferinței și utilizării pe scară largă a lui sonata și formele de variație el a fost considerat de Wagner a fi un afluent nesemnificativ de muzică deși capacitatea lui era recunoscută Muzica lui Brahms este absolută și el a evitat utilizarea titlurilor descriptive dar în același timp muzica lui este foarte imaginativă Brahms este deosebit de satisfăcător prin faptul că combină o bază clasică cu un bogat suprapunere emoțională romantică Stilul lui Brahms de a scrie pentru pian este original și individual El folosește partea inferioară registrul pianului cu pedala si sonoritate plina El folosește acorduri bloc în mijlocul tastatura, octave, treimi și șase și, în general, cultivă anness incomodă și dificultate în a scrie la pian în vederea creării de sonorități originale De asemenea, folosește ritmuri încrucișate și sincope pentru a crea efecte noi Brahms a fost foarte influențat și a absorbit contrapunctul lui Bach și al lui Beethoven formele clasice Concertul pentru pian nr în re minor opus Concertul pentru pian în re minor al lui Brahms este prima sa lucrare simfonică și punctul culminant al lui ieșire timpurie Cea mai veche versiune a fost compusă în , când Brahms avea douăzeci și unu de ani, ca o sonată pentru două piane Brahms s-a gândit apoi să-l reproceseze ca o simfonie și ea abia în a decis să-l transforme într-un concert pentru pian În cele din urmă a luat din sonata timpurie și simfonia planificată doar prima mișcare (Allegro), și a compus o mișcare lentă cu totul nouă (Adagio) și Rondo final (Allegro not tropo) Mai târziu, a reelaborat mișcarea lentă din sonata timpurie și a folosit-o drept a doua mișcare a Requiem-ului său german Concertul a primit prima interpretare publică în ianuarie la Hanovra și Leipzig cu compozitorul ca solist Nu a avut mare succes, poate pentru că publicul a găsit introducerea orchestrală neobișnuită, iar scrierea la pian nu a fost la fel de vizibilă ca erau obişnuiţi Concertul a fost publicat la doi ani după primul public interpretare, timp în care compozitorul a făcut câteva modificări suplimentare la partitură, mai ales în ultima mişcare a cărei formă este modelată după Rondo de Concertul pentru pian în do minor al lui Beethoven Concertul pentru pian nr în si bemol major opus Concertul de pian în si bemol al lui Brahms este separat printr-un interval de douăzeci și doi de ani de la si bemol concert pentru pian Brahms a început să lucreze la concertul pentru pian în si bemol în , și l-a finalizat în pe când se afla în Pressbaum lângă Viena și l-a dedicat profesorului său Eduard Marxsen Concertul este în patru mișcări (Allegro non troppo, Allegro Appassionato, Andante, și Allegretto grazioso) mai degrabă decât cele trei mișcări tipice concertelor din perioadele clasice și romantice Mișcarea suplimentară (a doua mișcare, scherzo) face concertul mult mai lung decât majoritatea celorlalte concerte scrise până în acel moment întrucât o performanță completă durează aproximativ cincizeci de minute După cum au remarcat criticii la început interpretare, scherzo-ul aduce concertul mai aproape de a fi o simfonie pentru pian și orchestră Ca și în concertul său pentru pian în re minor, Brahms a combinat elemente ale clasicului concert (opoziție directă a solistului și orchestrei și virtuozitatea solistului) cu muzica de cameră ca influențe ale concertului baroc grosso Muzica de cameră tendinţele sunt deosebit de puternice în mişcarea lentă (Andante) care conţine o interacțiunea dintre pian, violoncel și suflate În ciuda dimensiunii sale ambițioase, când Brahms a trimis o copie a partiturii completate prietenului său, chirurgul și violonistul Theodore Billroth (căruia Brahms i-a dedicat primele două cvartete de coarde), el a descris concertul drept "niște piese mici pentru pian" Pe altul ocazie el a numit a doua mișcare o "mică șoaptă de scherzo", deși este robustă muzică care durează zece minute Concertul a avut premiera publică la Budapesta în , cu Brahms însuși jucând rolul solo Spre deosebire de concertul pentru pian în re minor, care a fost destul de rece primit și s-a luptat pentru acceptarea generală, concertul în si bemol a fost un imediat și mare succes Brahms a continuat să o interpreteze la o serie de concerte de succes în Germania, Austria și Țările de Jos, unele conduse de Hans von Bülow Eugene d'Albert a interpretat ulterior ambele concerte sub bagheta compozitorului Sonate pentru pian Do major opus Fa diesis minor opus Fa minor opus piese de pian Rapsodii, intermezzuri și fantezii din operele , , , , și Variațiunile Handel opusul Variațiunile Paganini Cărțile și opus Muzică de cameră Triouri cu pian, cvintet cu pian, sonate pentru pian și vioară Brahms și Liszt Miercuri dimineața, iunie , Liszt și-a cântat Sonata pentru pian în si minor la Altenburg, Weimar, în prezența tânărului elev american William Mason ( - ), compozitorul și pianistul în vârstă de douăzeci de ani Johannes Brahms ( - ), violonist Edé Reményi, elevii Karl Klindworth ( - ) și Dionys Pruckner ( - ), compozitorul Joachim Raff și alții dintre elevii și prietenii lui Liszt Brahms și Reményi erau într-un turneu de concerte în acel moment și au ocolit spre Weimar, astfel încât Brahms i-a putut arăta compozitorului mai vechi câteva dintre compozițiile sale timpurii nepublicate Ceea ce a început ca o ocazie fericită, cu lectura strălucită a lui Liszt a lui Brahms Scherzo în mi bemol minor greu lizibil și o parte din Sonata sa în do major, s-au încheiat destul de mult incomod pentru toți cei implicați Mason continuă: "Puțin mai târziu, cineva i-a cerut lui Liszt să cânte propria sonată, o operă care era destul de recent pe vremea aceea și de care îi plăcea foarte mult fără ezitare, s-a aşezat şi a început să se joace Pe măsură ce a progresat, a ajuns la o parte foarte expresivă a sonata, pe care a impregnat-o mereu cu patos extrem și în care a căutat-o pe interes deosebit și simpatie a ascultătorilor săi Aruncând o privire lui Brahms, a descoperit că acesta din urmă moţea pe scaunul lui Apoi, Liszt a continuat să cânte până la sfârșitul sonatei s-a ridicat și a părăsit camera Eram într-o asemenea poziție încât Brahms a fost ascuns vederii mele, dar eram conștient că se întâmplase ceva neobișnuit și cred că Reményi era cel care apoi mi-a spus ce este Reményi a coroborat relatarea lui Mason într-un interviu pentru "New York Herald" din Ianuarie , prima dată când această poveste a fost tipărită Mai târziu a fost retipărită în "Edouard Reményi" de Kelly și Upton (Chicago, ): "În timp ce Liszt cânta cel mai mult sublim pentru elevii săi, Brahms dormea calm într-un fauteuil [fotoliu], sau cel puțin părea să facă asta A fost un act care a produs sânge rău printre cei prezenți și tuturor părea uluit și enervat Am fost uluit La ieșire l-am întrebat pe Brahms referitor la comportamentul lui Singura lui scuză: "Ei bine, am fost copleșit de oboseală eu nu m-am putut abține " ' Pentru dreptate față de tânărul Brahms, era foarte cald în Weimar în acea zi și el fusese călătorind toată noaptea precedentă pentru a ajunge acolo Reményi s-a certat mai târziu cu Brahms și a plecat pe cont propriu Reményi stătuse lângă Brahms în timpul spectacolului lui Liszt și, deși comentariile lui s-ar putea să fi fost exagerate, cu siguranță s-a întâmplat ceva care să-l supere pe Liszt Ani mai târziu, Karl Klindworth i-a coroborat incidentul lui Mason, dar "nu a precizat nimic referire la somnolența lui Brahms Faptul că a fost foarte cald în Weimar pe Iunie este clar din relatarea lui Mason despre conversația sa mult mai târziu cu Brahms mai , dar niciun comentator nu menționează această împrejurare Brahms a stat zece zile la Altenburg, acceptând ospitalitatea lui Liszt Când a plecat Liszt ia oferit o cutie de trabucuri ornamentală inscripționată "Brams" [sic] Se pare ca Mason și Klindworth au fost greșite în amintirile lor că Brahms a lăsat asta după-amiaza sau în dimineaţa următoare Liszt, evident, a trecut peste ceea ce l-a supărat, dacă a fost Somnolența lui Brahms, dar niciodată nu a ajuns să-și placă prea mult muzica celuilalt MARCI Pianele au fost printre primele articole care au dobândit nume de marcă distinctive și în ultimele două aproximativ o sută de ani au existat aproximativ de mărci diferite de piane Când Heinrich Steinweg a produs piane în America și a schimbat numele în Steinway, care a fost un nume cu sunet mai englezesc conceput pentru a reflecta prestigiul pianelor engleze precum Broadwood De atunci nume cu sunet german au fost adesea alese de producătorii din cauza reputației bune a Germaniei pentru construcția de piane Pianele marca Stencil, sau mărcile de magazine, sunt comune în America Un magazin de piane la nivel național cumpără piane de la o fabrică și își pune numele pe ele cu rezultatul atât de diferite mărcile sunt din aceeași fabrică De asemenea, fabricile cumpără piese din toată lumea și uneori, procesele lor de producție sunt destinate unei țări cu rate de muncă mai ieftine Uneori, o fabrică de piane își vinde numele de marcă unui alt producător de piane Cu serialul numărul și denumirea unui pian este posibil să se cerceteze fundalul acestuia, când și unde a fost realizat, indiferent dacă a fost făcut înainte sau după achiziție și unde au fost piesele fabricat Următoarele sunt câteva mărci actuale de piane: Bechstein Bluthner Bosendorfer Boston ciugulit kawaii Petrof Pleyel Schimmel Steinway Yamaha Young-Chang BRENDEL O serie de extrase din cartea lui Alfred Brendel "Gânduri muzicale și după gânduri" (Robson Books, ) sunt prezentate, într-o formă ușor editată: "Lucrările pentru pian ale lui Beethoven au îndreptat mult spre viitorul construcției de pian Acele performanțe care sunt cele mai corecte din punct de vedere istoric nu sunt întotdeauna cele care pleacă noi cu cele mai dragi amintiri Beethoven notează pedala doar atunci când dorește să evite neînțelegerile sau când el vizează efecte neobișnuite Până la mijlocul secolului al XIX-lea nu s-a făcut nicio distincție între "ritardando" și "ritenuto" Practica dirijării concertelor din prima parte de vioară a supraviețuit până în secolul al XX-lea secol Proiecția simplității poate fi o afacere foarte complexă Un rezervor excepțional de nuanțe, deși pot rămâne nefolosite, și un grad considerabil de sensibilitate iar libertatea interioară sunt necesare Altfel rezultatul nu este simplitate ci goliciune și plictiseală Respectăm regulile pentru a face excepțiile mai impresionante Elevul lui Beethoven, Ferdinand Ries, a spus despre instrucțiunile lui Beethoven: "Dacă am omis ceva într-un pasaj, sau greșit notele și salturile, el de multe ori a vrut să scot cu tărie, rareori spunea ceva; dar când am rămas scurt în ceea ce priveşte expresie, crescendos etc , sau caracterul piesei, s-a exasperat pentru că, ca a spus el, primul a fost un accident, dar celălalt a fost o lipsă de judecată, sentiment sau atentie Primul i s-a întâmplat și lui destul de des, chiar și atunci când a jucat public " Doar câteva dintre principalele lucrări instrumentale ale lui Schubert au fost publicate în timpul vieții sale Nu numai în lucrările sale pentru pian extinde limitele dinamice anterioare la ppp și fff Schumann a fost plin de laude pentru stilul sonor de pian al lui Schubert care pare să vină din adâncurile pianului Schubert însuși nu a fost un jucător genial El nu pare să fi deținut un pian Stilul de pian al lui Schubert nu este mai puțin orchestral decât vocal În Fantezia "Rătăcitor" pianul este transformat într-o orchestră mult mai radical decât se făcuse vreodată înainte În muzica lui Schubert pedala este sufletul pianului Există două metode posibile de notare Compozitorul notează cât timp nota ar trebui să sune, sau el indică cât de mult ar trebui sau poate fi ținut degetul pe tastă Le-am putea numi notația muzicală și, respectiv, notația tehnică Notația lui Schubert este tehnică Schubert a fost un maniac de accent, dar nu mai există un compozitor după epoca barocului al cărui ritm este atât de frecvent "ortografiat greșit" Lucrările pentru pian ale lui Schubert au depășit adesea posibilitățile instrumentelor sale, așa cum Marele C Simfonia majoră a depășit dimensiunea și obiceiurile de interpretare ale orchestrelor contemporane Franz Liszt a fost, în primul rând, un fenomen de expresivitate a sunat Schumann el un "geniu al interpretării" Se spune că Liszt i-a infuzat chiar și pe Czerny și Cramer studii cu viaţă radiantă Tehnica i-a servit lui Liszt ca mijloc de a deschide noi tărâmuri de exprimare Pianistul ar trebui să dea simplitate pasajelor sale de meditație religioasă, să scoată în evidență diavolitatea din spatele capriciosului și să transmită resemnarea profundă din spatele experimente ciudat de sumbre ale lucrărilor sale târzii Un alt pericol de evitat este rubato excesiv Învățătura lui Liszt s-a concentrat pe interpretare Ce a cerut el a fost o "tehnică" creat de spirit, nu derivat din mecanismul pianului " Lizt nu a făcut-o se consideră profesor de pian August Stradal, care a studiat cu Liszt după , a făcut observația curioasă că Liszt întreaga tehnică, pe lângă tehnica degetelor, era o tehnică a încheieturii mâinii Producerea culorilor orchestrale la pian, în timbru și în manieră, este necesară pentru redarea de transcripții și parafraze Bach și Liszt au fost cei doi centri nervoși ai enormului repertoriu al lui Ferruccio Busoni Bach este baza pianismului, iar Liszt este vârful acesteia Interiorul contemplativ al unul i-a fost la fel de simpatic ca și magia tonală teatrală și misterioasă a celuilalt Cea mai individuală trăsătură a artei pianistice a lui Busoni a fost tratarea pedalei În împreună cu o tehnică non-legato extrem de rafinată, acest nou tratament al pedalei tonuri de culori și zone de sunet produse de cea mai delicată transparență Pianistul are un inamic implacabil, pianul Pianul îl tentează continuu uita de semnificația muzicală a unui pasaj în stăpânirea dificultăților sale mecanice Tehnica nu poate ajunge niciodată într-un punct în care problemele încetează să mai existe din cauza realului problemele nu sunt tehnice, ci muzicale Noțiunea lui Liszt de "tehnică ca ajutor al ideea" își găsește un puternic exponent în Busoni Profesorul meu Edwin Fischer m-a ajutat să refac "ürtextul" capodoperelor clasice Principalul purtător al expresivității sale era tonul său minunat de plin, plutitor, care și-a păstrat rotunjimea chiar și în momentele culminante, explozive și a rămas cântând și susţinut în cel mai incredibil pianissimo Cântatul la pian este o disciplină strictă Practica, sarcina de a clarifica, purifica, fortifica și restabilirea continuității muzicale, se poate întoarce împotriva jucătorului Controlul poate "sta" pe al cuiva jucându-se ca o haină, ca un corset sau ca un costum bine croit La ocazii norocoase este doar acolo, parcă în ligă cu șansa Cât de des găsește jucătorul un pian pe care să se bazeze, un pian care să funcționeze dreptate la exactitatea viziunii sale? Este de mirat că atâtea spectacole să rămână compromisuri? BROADWOOD Firma engleză Broadwood and Sons, numită după fondatorul său John Broadwood, este cea mai veche companie de piane din lume Instrumentele lor au fost cântate de Haydn, Mozart, Dussek, Beethoven, Chopin și Liszt Compania deține Mandatul Regal ca producător de piane reginei Elisabeta a II-a Progresul tehnologic timpuriu i-a datorat mult lui Broadwood, care avea deja o reputație pentru splendoarea și tonul puternic al clavecinilor sale Broadwood a construit instrumente care au fost progresiv mai mari, mai zgomotoase și mai robust construite Broadwood a trimis piane atât pentru Haydn, cât și pentru Beethoven și a fost prima firmă care a construit piane cu o gamă variată de peste cinci octave: cinci și o cincime în anii , șase până în (Beethoven a folosit note suplimentare în lucrările sale ulterioare) și șapte până în Producătorii vienezi le-au urmat tendințe, dar instrumentele lor aveau acțiuni de pian mai sensibile BRONSART Hans von Bronsart ( - ) s-a născut la Berlin la februarie și a murit în München la noiembrie A studiat cu Franz Kullak la Berlin și era devreme elev al lui Liszt la Altenburg din Weimar între și , unde a întâlnit mulți muzicieni printre care Hector Berlioz și Johannes Brahms La iulie , la o seară la Altenburg, minune de paisprezece ani și elev Liszt, Carl Tausig, a cântat câteva piese El și tatăl său Aloys, un respectat profesor de pian, au fost prezentate lui Hans von Bülow și diverșilor membri ai școlii din Weimar Bulow a cântat trei dintre propriile sale lucrări și Liszt a încheiat cântând Scherzo și Sonata După aceea, toți au coborât la hotelul Erbprinz pentru cină Bronsart l-a auzit pe Liszt cântând Sonata sa la Altenburg în iulie , probabil că aceasta spectacol din iulie și a scris în "Neue Zeitschrift für Musik": "În ceea ce privește forma și dezvoltarea sa auto-stipulată, acesta este unul dintre evenimentele singulare ale moderne oricând, de parcă ar fi o continuare a sonatelor din perioada târzie a lui Beethoven, o lucrare de luat în considerare ca un nou început pentru Sonata ' Liszt s-a gândit foarte bine la Bronsart și i-a dedicat al doilea concert pentru pian lui Bronsart a dat primul spectacol Bronsart și-a cunoscut soția Ingeborg Starck ( - ), care a fost tot compozitor, la Weimar și s-au căsătorit în A lucrat ca dirijor în Leipzig și Berlin și apoi a preluat postul de director general al Teatrului Regal Hanovra în A compus pian, muzică de cameră și orchestră, inclusiv două concerte pentru pian, al doilea dintre care Bülow și Sgambati l-au inclus în repertoriile lor Karl Heinrich Barth, profesorul lui Arthur Rubinstein, a fost elevul său Bronsart nu a făcut-o faceți orice discuri sau role BULOW Hans von Bülow ( - ) s-a născut la Dresda, Germania, la ianuarie și a murit la Cairo la februarie A studiat la Conservatorul din Leipzig cu Louis Plaidy și din cu Friedrich Wieck la Dresda S-a înmatriculat ca student la drept la Universitatea din Leipzig la vârsta de optsprezece ani, dar a continuat să studieze muzica A întâlnit Wagner care l-a învățat dirijat și Liszt de la care a luat lecții de pian la Altenburg, Weimar A studiat cu Liszt timp de doi ani, începând din vara lui A lucrat la "Școala vitezei" a lui Czerny și a făcut un studiu special al lui Liszt studii transcendentale Liszt îl considera pe Bülow ca fiind cel mai talentat elev al său din punct de vedere intelectual și adevăratul său moştenitor şi succesor în domeniul cântării la pian Au rămas toți prieteni apropiați viețile lor Bülow a făcut un turneu în Europa pentru prima dată în și din nou doi ani mai târziu În el i-a succedat lui Theodore Kullak ca șef al Conservatorului Stern din Berlin Pe decembrie , la un concert de Liszt condus de însuși Liszt, Bülow a fost solist în primul concert al lui Liszt concert pentru pian A existat o reacție prietenoasă din partea publicului, dar conservatoare presa muzicală din Berlin era ostilă În anii s-a apucat de dirijor și a devenit director al Curții Meiningen Orchestra, un ansamblu pe care l-a antrenat atât de riguros încât el și fiecare jucător din el și-au susținut concertele din memorie În s-a căsătorit cu fiica lui Liszt Cosima dar au divorțat în și ea s-a căsătorit cu Wagner Bülow a continuat ca pianist și dirijor, deținând diverse funcții ca pianist de curte, precum și predarea pianului în Conservatoarele germane și la Sankt Petersburg Primele turnee ale lui Bülow în Europa și America l-a marcat ca un pianist de înclinații clasice, ciclurile sale de Beethoven sonatele fiind deosebit de memorabile Bülow a avut premiera Sonatei pentru pian în si minor a lui Liszt la Berlin în ianuarie și la concert a folosit primul pian cu cotă Bechstein realizat de prietenul său Carl Bechstein În anii mai târziu, Bülow s-a orientat către lucrările mai complicate ale lui Liszt, cum ar fi Sonata, deși, după cum a raportat Friedheim, "a obținut foarte puțin succes fie în public, fie criticii pentru că stilul său obiectiv de a cânta nu se preta la acest gen de muzică ' Se spune că Bülow a fost primul pianist care a cântat toate lucrările pentru pian din repertoriul său din memorie La prima sa vizită în Marea Britanie, în , a cântat la o Filarmonică Concertul Societății și a primit Medalia de Aur a Societății "Arpegia în cantilena este rar folosită" Acest comentariu a fost făcut de Bülow, după a interpretarea primei mișcări a Sonatei Beethoven în la bemol major opus at unul dintre cursurile de master ale lui Bülow ținute între și Bülow pare să fi fost dezaprobarea întârzierii melodiei, anticiparea melodiei și arpegiata, sau oricare sau mai multe dintre acestea, recunoscând în același timp oportunitatea lor ocazională În raport cu a lui Bulow posibilă dezaprobare trebuie să avem în vedere că jocul lui a fost adesea criticat în vremea lui pentru că sunt exacte și cărturare dar lipsite de spontaneitate și căldură În aprilie , Bülow a sosit la Boston și a tăiat un cilindru de ceară pentru Edison, înregistrarea inginer fiind colegul lui Edison Theodore Wangemann Bülow a scris că a înregistrat "Ultima nocturnă a lui Chopin", probabil opus nr în mi major El a scris: "Cinci minute mai târziu mi s-a reluat - atât de clar și fidel încât cineva a strigat de uimire Wangemann a jucat cilindri de alți interpreți pentru Bülow, care a intrat în extaz și a descris invenția lui Edison ca fiind o "minune acustică" Nu era mulțumit de al lui înregistrând, totuși, susținând că prezența aparatului îl pusese nervos Wangemann se dusese la Boston special pentru a înregistra recitalurile lui Bülow și alte piese probabil au fost și ele înregistrate Fiecare cilindru era unic și nu putea fi la acel moment replicat și Edison fusese intenția de a le cumpăra Nici un cilindru Bülow nu are a ieșit vreodată la lumină, dar, dacă s-ar face, ar fi o dovadă extrem de valoroasă a al XIX-lea secolul practica practica ca arătând măsura în care Bülow a folosit interpretarea dispozitive Bülow a editat lucrări de Cramer, Beethoven și Chopin Lucrările lui Beethoven pe care el editate au inclus Sonatele Patetice și Appassionata și cele Treizeci și două de variații în Do minor Elevii săi au inclus Agathe Backer-Grondahl, Carl H Barth, Bernardus Boekelmann, Giuseppe Buonamici, Pietro Florida, Wilhelm Fritze, Karl Fuchs, Hermann Goetz, Otto Goldschmidt, Fritz Hartvigson, Alfred Hollins, Frederick Lamond, Otto Lessman, Frank Liebich, José Vianna da Motta, Ethelbert Nevin, Rudolf Niemann, John Pattison, Theodore Pfeiffer, Laura Rappoldi, Cornelius Rybner, Hermann Scholz, Karl Schulz-Schwerin, Albert Werkenthin și Bernhard Wolff Bülow a făcut niște cilindri Edison, de când s-au pierdut, dar altfel nu a supraviețuit în era înregistrărilor BURMEISTER Richard Burmeister s-a născut la Hamburg pe decembrie și a murit la Berlin pe ianuarie A studiat cu Liszt din până în A fost elev cu Liszt la Weimar și l-a însoțit în călătoriile sale la Roma și Budapesta A predat la Conservatorul din Hamburg și a fost șef al departamentului de pian la Peabody Conservatorul din Baltimore, din până în Concertul pentru pian al lui Burmeister a fost interpretat la Baltimore în și publicat de Luckhardt în A condus Conservatorul Scharwenka din New York din până A apărut cu orchestra din Philadelphia în sezonul Revenind la Germania a predat la Conservatorul din Dresda din până în și la Conservatorul Klindworth-Scharwenka din Berlin din până în A făcut numeroase tururi în Europa și Statele Unite S-a căsătorit cu Dori Petersen, o elevă Liszt A scris lucrări originale pentru pian, a reînregistrat Concertul pentru pian nr în fa minor și a adăugat o cadență De asemenea, a reproiectat câteva dintre piesele lui Liszt pentru pian (Concerto Pathétique, Mephisto Waltz) oferindu-le un acompaniament orchestral, iar la finală concert al Societății Filarmonicii din Montreal la mai cu care a fost solist orchestră în Concertul Patetic Burmeister nu a făcut niciun disc El a făcut-o pe Lizt rulouri, dar niciunul nu este în colecția lui Denis Condon BUSONI Ferruccio Busoni ( - ) a jucat pentru Liszt la martie la vârsta de șapte ani și mai târziu a luat lecții de la pianistul rus și elevul lui Liszt Arthur Friedheim ( - ) Busoni a devenit un distins savant și pianist Liszt și a interpretat adesea Sonata și alte lucrări ale lui Liszt, deși nu a studiat niciodată cu Liszt însuși a scris Busoni că, în , după ce a cântat Sonata lui Liszt elevului lui Sgambatti, "mi-a sărutat cap și a spus că i-am adus aminte de maestru, mai mult decât de adevărații lui elevi Busoni a cântat Sonata în mod regulat în turneul său din Ungaria, Europa și America în - Busoni a făcut o serie de role și discuri, inclusiv role Liszt, dar nu a înregistrat niciodată Sonata Liszt Egon Petri care a devenit un distins interpret și profesor Liszt a fost un elev al lui Busoni CANTABILE "Cantabile" înseamnă "în stil de cânt" Cantabile se realizează la pian printr-o combinație de: ! legato atingere; ! vocea; ! nuanță de ton; ! potrivirea tonului; ! crescendo; ! diminuendo; ! efect de umflare; ! rubato; și ! pedalând Cantabile este solicitat în materialul melodic al aproape oricărei compoziții pentru pian În mod normal, într-o linie melodică, două note nu ar trebui să aibă exact aceeași nuanță tonală sau nivel dinamic Pot exista excepții ocazionale, ca în unele părți ale lentului mișcări ale sonatelor târzii de Beethoven și în unele părți ale muzicii pentru pian ale Debussy găitul Chickering and Sons a fost un producător american de piane situat în Boston, cunoscut pentru producând instrumente premiate de calitate și design superbe Compania a fost fondată în de Jonas Chickering și a continuat să producă piane până în Chickering introduce placa dintr-o singură bucată din fontă pentru a susține tensiunea mai mare a coardelor piane mai mari A fost cel mai mare producător de piane din Statele Unite mijlocul secolului al XIX-lea, dar a fost depășit în anii de Steinway The Numele Chickering continuă să fie aplicat pianelor noi și astăzi ca un nume de marcă al pian Baldwin CHOPIN viaţă Frédéric Chopin ( - ) este unul dintre cei patru mari compozitori romantici pentru pian, alții fiind Schumann, Liszt și Brahms Lucrările pentru pian ale lui Chopin sunt foarte îndrăgite și el este considerat cel mai original și mai influent compozitor de pian din toate timpurile Dintre numeroșii compozitori născuți în jurul anului , a lui Chopin este a cărui muzică a dovedit că cel mai larg durabil În timp ce Liszt tipifică mai bine virtuozul perioadei și Schumann încarnează mai îndrăzneț spiritul romantic, Chopin apare ca cel mai mult meșter excelent în mod constant Stilul său extrem de rafinat, generos liric, îndrăzneț cromatic și miraculos pianistic, transcende fiecare dintre componentele sale Chopin s-a născut în satul !elazowa Wola din Ducatul Varșoviei dintr-un polonez mamă și tată francez-expatriat și a devenit un pianist copil-minune noiembrie , la vârsta de douăzeci de ani, Chopin a plecat în străinătate După izbucnirea ulterioară şi suprimarea revoltei poloneze nu s-a mai întors în Polonia La Paris, Chopin și-a făcut o viață confortabilă ca compozitor și profesor de pian, în timp ce dădea o serie de recitaluri publice de pian Din până în a avut o relație tulbure cu romancierul francez Mme Aurore Dudevant, cunoscut sub numele de George Sand A fost mereu înăuntru sănătate fragilă, probabil suferind de boala genetică incurabilă alfa-un antitripsină sindromul deficitului A murit în la vârsta de de ani Toate compozițiile lui Chopin includ pianul, predominant ca instrument solo, și deși muzica sa este pretențioasă din punct de vedere tehnic, stilul ei pune accentul pe nuanță și expresiv profunzime mai degrabă decât virtuozitatea tehnică de dragul ei Chopin a inventat un nou musical forme precum balada și a introdus inovații majore în formele existente precum sonata pentru pian, vals, nocturnă, studiu, improvizat și preludiu Lucrările lui pentru pian sunt pilonii repertoriului de pian romantic al secolului al XIX-lea și mazurcile sale și polonezele rămân piatra de temelie a muzicii naționale poloneze Deși Chopin a trăit în anii , a fost educat în tradiția lui Haydn, Mozart, Clementi și Beethoven și a folosit metoda de pian a lui Clementi cu proprii elevi El a fost influențată și de lucrările pentru pian ale lui Hummel și Weber Eleva lui Chopin, Friederike Müller, a scris în jurnalul ei: "Joaca lui a fost întotdeauna nobilă și frumoasă; tonurile lui cântau, fie în plin forte sau cel mai moale pian A făcut nenumărate eforturi să-și învețe elevii acest stil legato, cantabile joc Cea mai severă critică a lui a fost "El - sau ea - nu știe să se alăture celor doi note împreună " De asemenea, a cerut cea mai strictă aderență la ritm Le ura pe toate zăboviți și târâtori, rubatos deplasați, precum și ritardandos exagerați și este tocmai în acest sens, oamenii fac greșeli atât de groaznice în interpretarea operelor lui Chopin i-a privit pe cei mai mulți dintre contemporanii săi cu o oarecare indiferență, deși a făcut-o multe cunoștințe asociate cu romantismul în muzică, literatură și arte, multe dintre ei prin legătura lui cu George Sand Muzica lui Chopin este considerată de mulți ca fiind în apogeul stilului romantic, dar relativă puritate și discreție clasică în a lui muzica reflectă reverența lui pentru Bach și Mozart Chopin nu s-a dedat niciodată în mod explicit pictura de scenă în muzica sa și nu-i plăceau titlurile programatice pentru piesele sale Arthur Rubinstein a scris: "Chopin a fost un geniu al apelului universal Muzica lui cucerește cele mai diverse audiente Când primele note ale lui Chopin răsun prin sala de concert, există un oftat fericit de recunoaștere Peste tot în lume, bărbați și femei îi cunosc muzica ei place Sunt mișcați de ea Cu toate acestea, nu este "muzică romantică" în sensul byronic Aceasta nu spune povești și nu pictează imagini Este expresivă și personală, dar totuși o artă pură Chiar și în această epocă atomică abstractă, în care emoția nu este la modă, Chopin rezistă A lui muzica este limbajul universal al comunicării umane Când joc Chopin știu că eu vorbește direct inimii oamenilor! Ediții După ce Chopin a compus o piesă, a făcut o copie corectă pentru uzul gravorului The copia gravorului avea adesea modificări aduse la al treilea toiag deasupra sau dedesubtul principalului text Uneori, Chopin a abandonat copia pentru a începe din nou Un astfel de public respins manuscrisele sunt adesea documente valoroase și există unul pentru Balada nr în fa minor Muzica lui Chopin din încoace a fost publicată simultan, sau aproximativ, în Franța, Germania și Anglia Această practică, care era comună la acea vreme, exista deoarece legile drepturilor de autor erau slabe și ineficiente În cele mai multe cazuri, editorul francez a fost Maurice Schlesinger, editorul german a fost Breitkopf & Härtel și englezul editorul a fost Wessel Chopin îi dădea de obicei copia gravorului său direct lui Schlesinger Chopin a citit-o el însuși în anii săi mai devreme și mai târziu, dar în perioada intermediară de - s-au bazat de obicei pe alții Ocazional o copie făcută de prietenul său Julian Fontana ar fi trimisă în schimb În ceea ce privește Breitkopf & Härtel, foile de probă au fost trimise de la francezi ediție până în , după care au fost trimise manuscrise Până în , când Fontana s-a dus la America, se trimiteau adesea copii Deși Chopin a avut mare grijă să se asigure că a textul corect a fost trimis la Leipzig, el nu mai avea control asupra ediției germane odată ce acesta i-a lăsat mâinile Acest lucru a fost valabil și pentru edițiile în limba engleză Până în , copii și autografele erau trimise variat, după care manuscrisele autografe erau norma Rezultă că au existat numeroase diferențe textuale între cele trei ediții Chopin, în plus, a adnotat o serie de primele ediții, în principal primele ediții franceze, aparținând elevilor săi Există mai multe colecții ale acestora, inclusiv cele trei volume colecția de Ludwika Jedrejewicz (sora lui Chopin), trei ai lui Camille O'Meara Dubois colecția de volume și colecția de șapte volume a lui Jane Stirling Lui Chopin nu i-a plăcut lectura de dovadă Nu a corectat toate exemplarele sau edițiile și când a făcut-o făcea adesea în grabă și trecea cu vederea greșelile Uneori îi înmâna lectură de dovadă către Fontana Unde erau mai multe dovezi tipografice, Chopin nu a făcut-o verificați întotdeauna pentru a vedea dacă sunt exact la fel Chiar și în timpul procesului de gravura a făcut modificări, de obicei în ediția franceză Cele trei edituri principale au scos la iveală ediții colectate ale lucrărilor pentru pian ale lui Chopin moartea sa Ashdown și Parry, care i-au succedat lui Wessel, i-au scos la iveală în - , Brandus, care l-a încorporat pe Schlesinger, le-a scos în evidență în - și Breitkopf & Härtel le-a scos în - Ediția Breitkopf & Härtel prezintă un interes deosebit, deoarece a făcut parte dintr-un proiect major al ediții complete ale compozitorilor în principal germani A fost pregătit de un editorial format din șase oameni comitet, inclusiv Liszt și Brahms, folosind manuscrise originale și primul german ediție A devenit familiară ca bază pentru ediția Lea Pocket Scores publicată în New York între și Implicarea lui Liszt în Chopin s-a limitat la preludii Alte ediții colectate au inclus una aranjată de Julian Fontana în consultare cu Familia lui Chopin în cu Meissonier la Paris și în cu Adolph Martin Schlesinger la Berlin, Două ediții colectate au fost publicate în Franța în Una a fost de Schonenberger editat de Fetis Celălalt a fost Richault de către elevul norvegian al lui Chopin, Thomas Tellefsen Au existat deja diferențe semnificative între aceste două ediții The Ediția Schonenberger și-a propus să obțină un text autentic Ediția Richault, cu toate acestea, a urmărit să recreeze metodele interpretative și de predare ale lui Chopin, bazându-se pe Jane Primele ediții adnotate ale lui Stirling și în memoria editorului a versiunilor jucate de Chopin și de către elevii săi Ediția rusă a lui Stellowsky din avea semne de frazare care nu aveau nicio legătură celor de Chopin Ediția colectată în limba rusă de Jurgensen a fost editată de elevul Liszt Karl Klindworth și avea adăugiri liberale la tempo-ul și semnele de expresie ale lui Chopin Mai târziu a fost retipărită de Bote & Bock din Berlin în - și acum este cel mai bine cunoscută ca ediția Augener (Londra, ) Gebthner & Wolff din Varșovia au publicat o ediție colectată în , care a fost autorizată de familia lui Chopin și se baza pe primele ediții germane Heugel din Paris a publicat o ediție colectată editată de Marmontel, care se baza pe Primele ediții franceze Kirstner din Leipzig a publicat o ediție adunată în , editată de elevul Chopin Karol Mikuli care s-a bazat pe primele ediții adnotate franceze și germane completate de notițe copioase pe care le-a făcut la lecții și notițele altor elevi Această ediție a fost ulterioară retipărit de Bessel din Moscova în și Schirmer din New York în Peters of Leipzig a publicat o ediție colectată în A fost editată de Hermann Scholz folosind autografe și edițiile tipărite adnotate aparținând elevilor Chopin Mlle R De Konneritz și George Mathias Gebthner & Wolf of Warsaw a publicat o ediție colectată în A fost editată de Jan Kleczynski care s-a referit la "variante furnizate atât de autor însuși, cât și transmise mai departe de cei mai celebri elevi ai lui ' Ediția originală Oxford din Londra, publicată în , se bazează aproape în întregime pe colecție adnotată în șapte volume a lui Jane Stirling Scorurile Stirling sunt deosebite semnificație deoarece reprezintă toate lucrările pentru pian ale lui Chopin, inclusiv pe cele postume, și au fost compilate și corectate sub supravegherea lui Chopin Chopin însuși participă la indexul final al incipiturilor, așa că probabil că a intenționat ca scorurile Stirling formează baza unei ediții colectate pentru a înlocui edițiile timpurii franceze De când Au devenit disponibile originale Stirling, se pare că nu toate variantele apar în Ediția Oxford și nu toate acestea sunt corecte Universal Editions of Vienna a publicat o ediție colectată în , editată de Raoul Pugno Breitkopf & Härtel din Leipzig au publicat o ediție colectată în , editată de Carl Friedman Schott din Mainz a publicat o ediție adunată în - , editată de Saur Ricordi din Milano a publicat o ediție adunată în - , editată de Brugnoli Durand din Paris a publicat o ediție adunată în - , editată de Claude Debussy, Edițiile Pugno, Friedman, Saur, Brugnoli și Debussy nu au inclus variante în textul principal și s-au bazat pe versiunea finală a lui Chopin în măsura în care a putut fi identificat Salabert din Paris a publicat o ediție colectată în - , editată de Alfred Cortot care a inclus comentarii detaliate, instrucțiuni și exerciții Ediția completă poloneză a fost publicată la Varșovia în - și a fost aparent pe baza lucrării editoriale a lui Ignacy Paderewski, Ludwig Bronarski și Josef Tuczynski Paderewski a murit înainte ca proiectul să fie derulat corespunzător și principalul lucrarea a fost făcută de Bronarski Această ediție a fost o ediție academică ambițioasă Aceasta considerată cea mai largă gamă posibilă de manuscrise şi surse tipărite în vederea producerea unui text definitiv Bronarski a selectat liber din diferite surse, ajungând la a versiune nouă care combina material din autografe, copii, primele trei ediții, ediții recente neidentificate și opinii ocazionale bazate pe teorii armonice Henle din Duisberg a publicat o ediție adunată ( - ) editată în principal de Ewald Zimmermann și însoțit de un comentariu detaliat Această ediție este pe scară largă disponibil și folosit în zilele noastre, dar are unele importuri din alte ediții și unele inexactități Ediția Wiener Urtext a fost inițiată în ultimii ani și continuă Ediția națională poloneză (Varșovia, ) editată de Jan Ekier este însoțită de comentarii detaliate și se bazează pe o singură sursă cea mai bună identificată, mai degrabă decât pe mai multe surse Variantele sunt prezentate în comentariu, lăsând interpretul să facă alegerea de alternative Complexitatea tradiției manuscriselor înseamnă că nu poate exista o ediție a lui Chopin asta va fi pe deplin satisfăcător Studii Deși seturile de exerciții pentru pian fuseseră obișnuite de la sfârșitul secolului al XVIII-lea secolului, Chopin nu numai că a prezentat un set complet nou de provocări tehnice, ci și a set de studii care a devenit o parte obișnuită a repertoriului concertelor Cele două seturi ale lui Chopin din douăsprezece studii au fost primele care au combinat substanța muzicală și provocarea tehnică în timp ce studiile lui Carl Czerny sunt lipsite de sens emoțional Compozitori după Chopin, precum Debussy și Rachmaninoff, au scris studii care au fost influențate de cele ale Chopin Spre deosebire de studiile tehnice anterioare care căutau să combine o independență a degetului acțiune condusă de la încheietura mâinii, Chopin necesită întregul mecanism de joc de la umărul în jos Toate studiile, cu excepția a trei, sunt monotematice Studiile opus , cu excepția de nr și , sunt grupate în perechi de chei relative, astfel încât, de exemplu, nr este în C major și nr este relativ minor Opusul studii au fost publicate în , deși unele au fost scrise încă de la început când Chopin era în adolescență La Paris, Chopin s-a întâlnit cu un coleg pianist virtuoz și compozitorului Franz Liszt căruia i-a dedicat întreg setul opusului Opera lui Chopin studii au fost publicate în și au fost dedicate contesei Marie d'Agoult, care fusese partenerul de lungă durată a lui Liszt și mama celor trei copii ai lor Chopin și-a scris mai târziu "Trois Nouvelles Etudes" ca o contribuție la "Méthode des Méthodes de Piano", o carte de instrucțiuni pentru pian de Ignaz Moscheles și François-Joseph Fetis Au fost scrise ca răspuns, probabil, la solicitările lui Chopin de a scrie câteva Studii de dificultate tehnică mai mică Nu sunt de o calitate mai puțin muzicală pedalând Chopin a fost primul compozitor care a marcat pedala în detaliu pe pianul său compozitii Liszt a remarcat acest lucru la un masterclass, fără să dea mai departe comentează marcajele lui Chopin deși a remarcat cu altă ocazie că Marcajele pedalelor lui Chopin din Barcarolle păreau foarte detaliate Anton Rubinstein, cu toate acestea, odată exprimat opinia că marcajele pedalei în edițiile lui Chopin compozițiile erau adesea greșite Indiferent dacă acesta este un comentariu despre Chopin sau despre editorii săi, sau pe Anton Rubinstein însuși, este lăsat deschis Deși Chopin a marcat în manuscrisele sale indicații detaliate pentru utilizarea pedala de susținere, majoritatea editorilor și editorilor nu au fost scrupuloase în reproducere acestea cu acuratețe și au eliminat, adăugat și modificat unele dintre ele parte a motivului căci aceasta era că pianele din vremea lui Chopin aveau un sunet mai subțire și mai puțin susținător putere decât cele de astăzi și aderarea literală la marcaje ar putea în unele cazuri par prea neclare pe unele instrumente moderne sau în sălile de concert moderne sau altele acustică În opinia autorului prezent, marcajele pedalei lui Chopin ar trebui să fie întotdeauna atent luat în considerare și respectat Poate fi mai bine ca pianistul să-și modifice atingeți pentru a face cazarea Când Chopin se juca, piciorul lui părea uneori să vibreze rapid pasaje Kleczynski a spus că Chopin trecea adesea neobservat din punctul forte [susținerea] pedală la stânga [moale] pedală mai ales în pasajele enarmonice Chopin a folosit pedalele cu o discreție minunată Le-a cuplat adesea pentru a obține o sonoritate moale și voalată Și mai des le folosea separat pentru pasaje strălucitoare, pentru susținute armonii, pentru note de bas profunde și pentru acorduri sonore puternice, sau pedala moale pentru lumină murmurele Chopin însuși a spus despre pedala de susținere: "Angajarea corectă a acesteia rămâne un studiu pe viață Chopin nu a marcat niciodată utilizarea pedalei moale (una corda), deși știm de la relatări contemporane pe care le folosea frecvent S-a spus că pedala moale a pornit pianul cu cotă Pleyel din vremea lui Chopin avea un sunet foarte eteric Chopin a părăsit decizie cu privire la utilizarea pedalei moale pe bunul gust al interpretului Ar putea fi folosit în locuri precum mișcarea lentă a Fanteziei lui Chopin în fa minor opus , sau mișcarea finală a Sonatei sale în si bemol minor opus și în nenumărate alte pasaje pianissimo și fraze mai scurte Pedala moale a unui pian cu cotă schimbă întregul set de ciocane lateral o distanță foarte mică Acest lucru nu numai că reduce volumul a tonului pianului, dar conferă o calitate diferită, parțial datorită rezonanței simpatice a coardelor neamortizate La piane unde pedala moale are un ton foarte eteric ar părea cel mai bine să-i rezerve utilizarea pentru cazurile ceva mai rare în care pare un astfel de ton solicitat în mod special Chopin nu a marcat niciodată utilizarea pedalei de sostenuto, deoarece nu a fost pe Pleyel și Erard piane cu care era familiar S-ar putea să fie câteva locuri, cum ar fi în Scherzo lui nr în do diesis minor opus , unde ar putea fi folosit cu succes În manuscrisele și copiile autografe ale lui Chopin, marcajul "ped" era urmat de un asterisc pe care l-a reprezentat prin intermediul unui cerc cu o cruce diagonală suprapusă Marcajele pedalei lui Chopin apar în edițiile tipărite ca "ped " (sau "p" în Henle ediție) urmată de un asterisc Chiar și acolo unde ediția tipărită urmează îndeaproape plasarea originală a asteriscului aceasta lasă adesea deschisă întrebarea la orice individ cazul dacă pedalarea este sincopată, adică legato, sau dacă există un decalaj în interior sunetul pedalat Chopin nu a folosit niciodată secvențe de "ped" singur, fără asteriscuri şi astfel nu s-a folosit de un mijloc de a indica clar pedalarea sincopată Imediat precedând acordurile finale în re bemol major la sfârșitul Scherzo în si bemol minore sunt patru acorduri de crochet urmate de două suporturi de crochet O examinare atentă a plasarea asteriscurilor în ediția facsimilă a manuscrisului autograf conduce unul a crede că aceste repaus sunt doar fiziologice și că sunetul fiecărui acord este susținut într-o manieră legato prin fiecare bară în acordul următor Problema nu este fără îndoială și este posibil ca Chopin să intenționeze o pauză de aer foarte mică între fiecare coardă Există un număr mare de cazuri în care Chopin intenționează clar ca pedala să meargă prin staccatos și repaus În aceste cazuri staccato-urile și resturile nu sunt fiziologice acustic În unele ocazii, ca la sfârșitul mai multor preludii, Chopin omite finala asterisc care poate lăsa deschise detaliile pedalării în acel moment Marcajele pedalei lui Chopin susțin de obicei o notă de bas, sau o octavă, marcată cu a punct staccato bazat fiziologic (sau separat printr-un repaus bazat fiziologic) care susține și se combină cu un acord sau acorduri (sau o linie în mișcare) mai sus pe tastatura care oferă suport armonic și, în cele din urmă, susține și se combină cu o linie melodică Chopin este meticulos în furnizarea acestor marcaje în aproape toate cazurile unde există o notă de bas sau o octavă marcată în acest fel Chopin evită de obicei să marcheze pedala în porțiunile de scară, dar acest lucru nu este întotdeauna așa ca martor Scala în jos a lui Chopin merge de la partea de sus a tastaturii zilei sale până la partea de jos a tastatura zilei sale în Fantasy în fa minor În acest caz, Chopin marchează pedala la parcurgeți întreaga scară până în partea de jos a tastaturii Chopin nu are pedală marcând în unele dintre liniile ascendente ale polonezei sale A plate și o marchează pentru a scurtă parte doar a începutului şi o scurtă parte a sfârşitului scării ascendente la sfârşitul lui Scherzo în mi major Dacă asta înseamnă că pedala nu trebuie folosită deloc în părțile în care marcajul este absent sau dacă acest lucru înseamnă că pedala poate fi folosită prin a fi ținut apăsat neschimbat, apăsat, dar schimbat din când în când sau schimbat stilul vibrato, este o întrebare deschisă Marcajele pedalei lui Chopin sunt foarte adesea bazate pe armonie, adică în timp ce armonia este neschimbată pedala rămâne, de asemenea, neschimbată, chiar dacă există diferite treceri note în melodie, ca martor la preludiul "Picătură de ploaie" Uneori, Chopin modifică această concepţie ca în subiectul al doilea al primei mişcări a Sonatei în si minor deci notele de bas diferite în aceeași armonie ies clar Această bază armonică a pedalării apare în fraza de deschidere a mișcării lente a Fantezia lui Chopin în fa minor opus Acordurile de deschidere în crochet de si major sunt marcat clar de Chopin ca fiind susținut de pedală prin tremoarea următoare repaus și următorul acord de tremoș tot de si major Mulți pianiști ignoră acest marcaj și faceți o pauză distinctă în sunet Unele ediții chiar schimbă marcajul Indiferent dacă suntem sau nu de acord cu marcarea lui Chopin, este mai bine să încercăm să-l înțelegem mai degrabă gândind decât ignora Un comentariu similar este valabil pentru acordul de deschidere și odihnă Poloneza lui Chopin în la bemol major opus O examinare atentă a unei ediții în facsimil a manuscrisului său autograf al lui Chopin Preludiile opus arată că Chopin a luat în considerare problemele pedalării îndeaproape și chiar s-a răzgândit într-o etapă târzie a compoziției Chopin a adăugat de obicei pedala marcajele în ultimul La Chopin, nota finală a unei fraze lungi, așa cum este marcată de o slur, se termină adesea la prima ritm a unui bar El completează uneori ritmul cu o pauză sau, ca în prima pagină a lui Balada nr în sol minor opus , pune un punct staccato pe nota care constituie prima ritmul barei În aceste cazuri are loc o ridicare fiziologică a mâinii și a lui Chopin marcajele pedalei "contrad" formularea În multe locuri în lucrările pentru pian ale lui Chopin, în special în mazurcile și valsurile sale, ale lui marcarea pedalei trece printr-o notă de bas (în mâna stângă) combinată cu o notă plus o pauză (în mâna dreaptă) la prima bătaie Pianistul interpretează acest lucru ca pe o foarte ușoară pauză restul însoţit de ridicarea fiziologică a mâinii Sunetul de fapt continuă pe măsură ce este susținut de pedală așa cum este marcat În multe alte locuri în lucrările pentru pian ale lui Chopin, în special în mazurcile și valsurile sale, el adaugă, de asemenea, un punct staccato la notă înainte de restul Pianistul interpretează acest lucru ca fiind a pauză ceva mai lungă pe repaus însoțită de o ridicare fiziologică mai viguroasă a mâinii Din nou, sunetul continuă de fapt, deoarece este susținut de pedală așa cum este marcat În fiecare dintre contextele de mai sus, marcarea pedalei lui Chopin trece uneori prin două bare similare de aceeași armonie, ceea ce face clar că pedala susține nota prin al doilea repaus și susține propunerea că pedala susține nota prin primul rest Mulți pianiști, însă, nu urmează schema clară a lui Chopin Întrebarea apare în general în muzica de pian a lui Chopin unde este o notă de bas susținut prin marcajul pedalei lui Chopin și deasupra ei este melodie cu repaus în cadrul acestuia Pianiştii interpretează acest lucru ca o pauză foarte uşoară asupra restului însoţită de a ridicarea fizică a mâinii Există exemple bune în acest sens în Chopin nocturne În bara din Nocturna în si major opus nr Chopin notează o melodie fragment cu o valoare scurtă a notei și o pauză În bara există un dar asemănător fragment melodic secvenţial dar de data aceasta Chopin îl notează cu o notă de valoare deplină fără odihnă În fiecare caz, există același marcaj de pedală susținută scrie Chopin în special, se odihnește fiziologic, delicat îngrijit, în multe dintre melodii din mazurcile, nocturnele și valsurile sale și în special în melodiile Polonezei sale Fantezie opus Mulți pianiști ignoră marcajele clare ale pedalei lui Chopin în acest sens și, într-adevăr, editorii trecutul i-a schimbat în edițiile lor ale operelor lui Chopin, în special mazurcile, sau le-au tratat cu nepăsare Toate cazurile de mai sus sunt în care o notă de bas este susținută prin repaus și staccatos în a melodie Sunt însă multe cazuri, mai ales în mazurcă, unde nu există notă de bas susținută de un marcaj al pedalei și, într-adevăr, fără marcaj al pedalei frunzele lui Chopin întrebarea deschisă prin neindicarea pedalei Mulți pianiști interpretează asta ca nu numai permițând pedalei să asiste părțile legato ale melodiei, dar și să susțină sunetul prin resturile Chopin marchează foarte rar pedala prin armonii conflictuale și dacă o face nu este așa mult pentru a crea o estompare armonică, dar pentru a se asigura că nota de bas se susține în afară se creează orice neclaritate armonică substanțială Acest lucru contrastează cu tonic-dominantul lui Beethoven pedalări, precum în mișcarea finală a Sonatei Waldstein și în altele locuri, iar pedalarea lui prin trei sau patru schimbări armonice ca la lent mișcarea concertului său pentru pian în do minor (pedalarea primei mișcări a Sonata "Moonlight" fiind un punct discutabil) Chopin pare să nu fi fost în mod deosebit atras de această utilizare fascinantă a pedalei Mendelssohn, care era mai conservator în stilul său de pian decât Chopin, a fost atras de pedalarea prin armonii conflictuale și l-a folosit ocazional, ca în cântecul său venețian al bărcii în sol minor din "Cântecele sale" fara cuvinte' Chopin nu marchează pedala în pasajele contrapunctice în care notele pot fi susținute cu degetele pianistului, lăsând astfel deschisă întrebarea dacă pot fi folosite acelea pasaje Exemple ar fi în secțiunea de dezvoltare a primei mișcări a lui Sonata în si minor opus și în studiul său opus nr în mi bemol minor Dacă Chopin își dorește cu adevărat o absență a sonorității pedalei sau dacă vrea ca pianistul să facă efortul de a produce mai întâi un legato adevărat cu degetele este o întrebare deschisă Chopin de fapt nu reușește să marcheze pedala în multe pasaje în care marchează slurs legato și unde acest lucru poate fi realizat cu ajutorul degetelor, lăsând deschisă întrebarea dacă poate fi folosit in aceste cazuri Acest lucru se întâmplă adesea în pasaje, precum și în baruri izolate, unde Scrierea la pian se schimbă de la necesitatea unei note de bas pentru a fi susținută de pedală la necesitatea legato în scrierea la pian unde toate notele pot fi susținute cu degetele Chopin omite uneori marcajele pedalelor în pasajele care se întorc, ca în studiul său opus nr în do major, lăsând deschisă întrebarea dacă poate sau trebuie să fie folosit în aceste cazuri Sună bine în orice caz în cazul respectivului studiu Chopin omite uneori complet marcajele pedalelor, ca în studiul său opus nr în A minor, lăsând deschisă întrebarea dacă poate fi utilizat și, dacă da, în ce măsură Marcajele pedalei lui Chopin sunt uneori ignorate Conceptul din spatele lor este ignorat și nu este vorba de modificarea marcajului pentru a se adapta la modern sonorități Ocazional, se aude tremoarea octavei de bas (E) la începutul mijlocului secțiunea polonezei la bemol nu este susținută cu pedala, așa cum este marcată de Chopin De asemenea, uneori se aude acordul imediat înainte de declarația finală a temă, în la minor, la sfârșitul baladei în fa major nesusținut cu pedala ca marcat de Chopin Personalitate Chopin era slab și grațios, cu părul blond și trăsăturile distinse El niciodata cântărea mai mult de șapte pietre Era înzestrat cu un control perfect al mișcării care s-a arătat nu numai în cântatul său la pian, ci și în priceperea sa de caricaturist și în a lui puteri extraordinare de mimetism Pentru Chopin, mișcarea în cele mai bune cercuri însemna totul S-a îmbrăcat în înălțimea de modă și păstrat o trăsură Avea o minte precisă și maniere precise, era plin de duh și a fost ultra conservator în gusturile sale estetice A făcut o mulțime de bani și i-a cheltuit generos, plângându-se că nu are mai mult Odată a spus: "Crezi că fac un avere? Cărucioarele și mănușile albe costă mai mult, iar fără ele nu s-ar afla gust bun ' S-a îmbrăcat mereu impecabil pentru lecții: părul ondulat, pantofii lustruiți, haine elegante Bunul gust însemna totul pentru el Cu siguranță a însemnat mai mult pentru el decât mișcarea romantică care mătura Europa Că a evitat cât a putut El chiar nu-i plăcea cuvântul "romantism" Delacroix era poate cel mai apropiat prieten al lui, dar el nici măcar nu înțelegea și nici nu-i plăcea picturile lui Delacroix Relațiile lui Chopin cu muzicienii din vremea lui nu depindeau de respectul lui pentru ei muzică Nu era entuziasmat de compozițiile lui Schumann sau Mendelssohn Nu-i plăcea muzica lui Berlioz, dar îl admira ca persoană Diferențele de temperamentul și o indiscreție din partea lui Liszt au transformat intimitatea lor timpurie într-o cunoștință politicoasă Compozitorii preferați ai lui Chopin au fost Bach, Mozart și Scarlatti Le-a studiat temeinic, iar idealurile lor de manoperă figurau în propria sa muzică Îi plăcea foarte mult a operelor lui Bellini Starile lui Chopin au fluctuat de la disperare la nonșalanță și el a reacționat în mod extrem la evenimentele din jurul lui Ar putea fi cool, calculat și cinic și un moment mai târziu entuziast, vesel și gălăgios de vulgar Este doar în scrisorile lui scrise în poloneză că găsim adevăratul chopin Nu a scris niciodată liber în altă limbă Ce el scris uneori în poloneză i-ar surprinde pe cei care îi cunosc doar personajul din enunţuri sentimentale ale elevilor săi şi ale cunoscuţilor ocazionali Compania de multă vreme a lui Chopin, romanciera doamna Dudevant cunoscută sub numele de George Sand, l-a descris după cum urmează: "Deoarece avea maniere fermecător de politicoase, cineva era apt să-l considere ca un curtoazie prietenoasă ceea ce în el nu era decât un dispreț frig, dacă nu o antipatie de neînvins Cortot a scris despre sănătatea lui Chopin: "Faptele indică slăbiciunile umane și o anumită lipsa de echilibru mental, pe care majoritatea oamenilor o vor atribui în orice caz stării lui proaste sănătate trecerile lui bruște de la o stare de depresie la una de excitabilitate sunt cele simptome clasice de tuberculoză de care suferea din ce în ce mai acut în timpul anii nefericiți ai luptei inegale între o dorință de viață slăbită și cea în creștere ameninţări de mizerie fizică ' Probabil că Chopin suferea, nu de tuberculoză, de boala genetică incurabilă cunoscut sub numele de "sindrom de deficiență de antitripsină alfa one", la care a cedat în cele din urmă joc Cântatul lui Chopin era frumos, fluent și avea o mare uniformitate Mâinile lui păreau să fie acţionând independent unul de celălalt şi fiecare dintre degetele lui părea controlat de o vointa individuala Chopin a cerut libertate și relaxare a mâinilor și a degetelor în timpul Joaca A încercat să îndepărteze orice semn de rigiditate pe care elevii săi îl prezentau în timpul lecțiilor Un ascultător a descris interpretarea lui Chopin în martie : "Muzica lui este plină de expresie sentiment și cântec și îl pune pe ascultător într-o stare de răpire subtilă, aducând înapoi la a lui aminti toate momentele fericite pe care le-a cunoscut Un altul a spus: "Melodiile sale cele mai gay sunt nuanțate cu o anumită melancolie prin puterea lui pe care îl atrage pe ascultător împreună cu el ' Heine a descris jocul lui Chopin: "Da, se poate admite că Chopin are un geniu în sensul deplin al cuvântului; nu este doar un virtuoz, este și poet; el poate întruchipa pentru noi poezia care trăiește în sufletul lui, el este un poet-ton și nimic nu poate fi comparat cu plăcerea pe care ne-o face când stă la pian și improviză Un distins amator englez a descris că l-a văzut pe Chopin la un salon: "Imaginați-vă un bărbat delicat, cu un rafinament extrem de înfățișare și maniere, așezat la pian și jocul fără a legăna trupul și aproape nicio mișcare a brațelor, în funcție în întregime pe mâna îngustă feminină și pe degetele lui subțiri Arpegiile largi în mâna stângă, menținută într-un flux continuu de ton de către legato strict și fin și utilizarea constantă a pedalei amortizorului, a format o substructură armonioasă pentru un minunat poetic cantabile Pianissimo-ul său delicat, modificările în continuă schimbare ale timpului și tonul (tempo rubato) aveau un efect de nedescris Chiar și în pasaje energice el cu greu a depășit vreodată o mezzoforte obișnuită Friederike Müller, o elevă vieneză a lui Chopin, a scris în jurnalul ei: "Joaca lui a fost întotdeauna nobilă și frumoasă; tonurile lui cântau, fie în plin forte sau cel mai moale pian A făcut nenumărate eforturi să-și învețe elevii acest stil legato, cantabile joc Cea mai severă critică a lui a fost "El - sau ea - nu știe să se alăture celor doi note împreună " De asemenea, a cerut cea mai strictă aderență la ritm Le ura pe toate zăboviți și târâtori, rubatos deplasați, precum și ritardandos exagerați și este tocmai în acest sens, oamenii fac greșeli atât de groaznice în interpretarea operelor lui Chopin a fost inspirat de pianistul, compozitorul și profesorul irlandez John Field, care a inventat nocturna la pian Field și Hummel erau considerați maeștri ai cantabilei a lui Chopin contemporanii au comparat jocul lui cu cel al lui Field Kalkbrenner a găsit, când el l-am auzit pe Chopin cântând, că Chopin avea stilul lui Cramer și atingerea lui Field Chopin a fost fizic incapabil să obțină în mod constant efectele puternice pe care mulți din lucrările sale solicită și din acest motiv a trebuit să renunțe la interpretarea lor spre sfârșitul viata lui Dar asta nu înseamnă că nu a produs niciodată un forte emfatic sau nu a putut joacă cu foc dramatic Indicațiile proprii ale lui Chopin, cum ar fi "fff - con più fuoco possibile" iar "il più forte possibile" trebuie luat în serios Elevul lui Chopin, George Mathias, a spus: "Cei care l-au auzit pe Chopin ar putea spune asta nimic care se apropie de ea nu s-a auzit vreodată Ce virtuozitate! Ce putere! Da ce putere! Dar a durat doar câteva batoane și ce exaltare și inspirație! Al bărbatului intreaga fiinta vibrata Pianul a fost animat de cea mai intensă viață: a transmis un fior prin tine ' Chopin a cerut un ton pur, rotund, legato perfect și ușurință grațioasă Mikuli a subliniat: - Tonul pe care Chopin l-a tras din instrument, mai ales în pasajele cantabile, a fost imensă o energie bărbătească a dat pasajelor adecvate un efect copleșitor - fără grosieritate energetică; dar, pe de altă parte, știa să vrăjească ascultătorul prin delicateţe-fără afectare ' Atingerea tastei lui Chopin a fost mai blândă decât a fost adoptată de obicei Rareori folosea forte întrucât producea un sunet aspru și artificial Dacă un elev a folosit o forță excesivă Chopin ar spune: "Ce a fost asta? Un câine care latră? Asta nu înseamnă că Chopin nu a făcut-o au un ton puternic sau că ar trebui să evitați să cântați tare în Chopin Chopin avea uneori să joace noile sale lucrări de elevii săi când se simțea prea slab pentru a le face ei dreptate În , elevul său Adolph Gutmann a fost rugat să joace Scherzo al lui Chopin Do diesis minor, pentru ca celebrul compozitor, pianist și profesor Ignaz Moscheles să poată nu vă faceți o idee greșită despre lucrare Stilul lui Chopin de a juca era atât de personal și evaziv că era greu să o predea ucenicilor săi Mâinile lui Chopin, deși nu mari, erau extraordinar de suple și erau în mod ideal proporționat pentru cântatul la pian Mâinile subțiri ale lui Chopin aveau să se extindă și să se acopere brusc o treime din tastatură Era ca deschiderea gurii unui șarpe pe cale să o facă înghiți un iepure întreg ' Acordurile și arpegiile larg răspândite care sunt legate în lui lucrările nu i-au prezentat nicio dificultate Intenția lui Chopin a fost de a produce un ton pur cântând, un legato fin și atent formularea mulata Pentru a menține mâna liniștită și a "curge peste dificultate" el ar glisa un deget peste mai multe taste adiacente cu degetul mare sau cu degetul al cincilea sau trece degetul al patrulea peste degetul al cincilea Câteodată juca o secvență de note legato cu degetul mare Chopin folosea adesea același deget pentru a juca negrul alăturat și note albe fără nicio întrerupere notabilă în continuitatea liniei El, de asemenea a schimbat degetele pe o cheie la fel de des ca un organist Pentru note repetate într-un mod moderat tempo Chopin a evitat alternanța degetelor și a preferat ca nota repetată să fie jucat cu vârful degetului foarte atent și fără a schimba degetele Chopin a interpretat adesea aceeași compoziție diferit, schimbând tempo-ul, timbrul și nuanțe Și-a variat performanțele în funcție de inspirația și starea de spirit a moment Prin spontaneitatea sa rezultatul a fost întotdeauna ideal de frumos Ar fi putut a cântat aceeași piesă de douăzeci de ori la rând și ascultătorul ar mai fi făcut-o l-a ascultat pe al XX-lea cu egală fascinație Dacă Chopin în timpul unui spectacol a improvizat un pasaj ornamental, a fost întotdeauna a miracolul bunului gust Când cânta propriile compoziții, îi plăcea să adauge ornamente variatii A spus că vrea ca ornamentele lui să sune ca și cum ar fi improvizate Mendelssohn l-a descris pe Chopin ca: "Unul dintre cei mai întâi El produce efecte noi, ca Paganini la vioară și realizează lucruri la care nimeni nu le-ar fi putut gândi înainte practic ' Este posibil ca tempourile proprii ale lui Chopin, mai ales în secțiunile lirice, cantabile, să fi fost mai fluent, ceea ce se obișnuiește în zilele noastre Chopin avea un concept înalt și profund cu privire la ceea ce constituie compoziția ideală pentru pian Chiar și în opera lui Mozart Don Juan unele pasaje erau "neplăcute pentru urechea lui" Chopin a insistat mai presus de toate asupra importanței formulării corecte La urechea lui greșit frazarea părea de parcă cineva recita un discurs laborios memorat într-o limbaj necunoscut prin nerespectarea cantității corecte de silabe sau chiar realizarea puncte în mijlocul cuvintelor Principalele instrucțiuni practice privind expresia pe care Chopin le-a dat elevilor săi au fost ca urmează O notă lungă este mai puternică, la fel ca și o notă înaltă O disonanță este la fel și la fel de bine o notă sincopată Sfârșitul unei fraze înainte de virgulă sau punct este mereu slab Dacă melodia urcă se cântă crescendo, iar dacă coboară se cântă decrescendo Trebuie luate în considerare accentele naturale De exemplu, într-un bar de doi prima notă este puternică, într-o bară de trei prima este puternică, iar celelalte două sunt slabe la părți mai mici ale barei se vor aplica aceleași direcții Chopin a declarat: "Folosim sunete pentru a face muzică la fel cum folosim cuvinte pentru a face a limba ' Marea şcoală vocală a anilor , în care arta declamaţiei şi ea expresia dramatică în muzică erau armonios unite, reprezentau pentru el idealul și model definitiv pentru interpretare Era vorba despre stilurile de cânt ale lui Rubini și Paste pe care Chopin și-a bazat propriul stil de declamație pianistică, care a fost cheia lui jocul şi piatra de încercare a învăţăturii sale Chopin și-a îndemnat elevii să-i asculte pe cei mari artiști dramatici și a declarat că "trebuie să cânți dacă vrei să cânți" Elevul lui Chopin, Karol Mikuli, a scris: "Sub degetele lui suna fiecare frază muzicală cântec, și cu atâta claritate încât fiecare notă a luat sensul silabei, fiecare pe cel al a cuvânt, fiecare frază este aceea a unui gând A fost o declamație fără patos; dar ambele simple şi nobil ' Într-un tempo lent sau moderat, apogiatura trebuie să fie jucată simultan cu nota de bas care însoţeşte nota ornamentată În partitura Dubois este o apogiatura legat frecvent printr-o linie de nota de bas corespunzătoare Acest lucru indică faptul că va fi jucat pe ritm Acest mod de a da apogiatura deplină valoare și, în mod cert cazuri, de sporire a tensiunii armonice, este legată de estetica belcantului și a acestuia aplicare instrumentală ca în epoca barocului Chopin a vrut să înceapă un tril pe nota de sus Când este precedat de o mică notă de aceeași înălțime ca nota principală înseamnă că trilul ar trebui să înceapă pe principal Notă Trilurile nu trebuiau jucate atât de repede, ci cu mare uniformitate cu finalul liniştit şi deloc precipitaţii Pentru turn și apoggiatura Chopin a recomandat marii cântăreți italieni drept modele Chopin a fost destul de strict în ceea ce privește înțelegerea exactă și interpretarea lucrărilor sale Aceasta a cerut personalitatea genială a tânărului elev al lui Chopin, Carl Filtsch, pentru a face Chopin recunoaștem: "Fiecare înțelegem asta în mod diferit, dar mergi pe drumul tău, fă cum simți poate fi jucat și așa ' Chopin i-a spus unuia dintre elevii săi: "Uită că ești ascultat și ascultă-te mereu pe tine însuți când ești la pian, Îți dau autoritate deplină să faci tot ce vrei; urmați liber idealul pentru care v-ați propus pe tine însuți și pe care trebuie să-l simți în tine; fii îndrăzneț și încrezător în propriile puteri și putere, și orice vei spune va fi întotdeauna bun Ar face atât de multă plăcere să te aud cântând cu un abandon total că aș găsi încrederea nerușinată a lui "vulgaires" de nesuportat prin comparație Chopin a discutat cu Delacroix problemele de estetică Intenţiile lui Chopin au fost să produce un nou tratat de muzică Și-a discutat intenția cu mai mulți dintre cei mai mulți ai lui prieteni intimi El a conceput ideea de a scrie un tratat de muzică În asta era urmând să-și adune ideile despre teoria și practica artei sale împreună cu ale lui cunoștințe derivate din experiența sa și din roadele studiului său îndelungat Chiar și pentru așa determinat un muncitor ca Chopin, o sarcină de această amploare a cerut eforturi dublate Lucrarea era prea abstractă, prea absorbantă El a făcut o schiță a acestui subiect, dar, deși a menționat-o în mai multe rânduri, nu a putut să-l completeze niciodată; doar câteva au fost schițate pagini și au fost arse împreună cu restul Pleyel Frédéric Chopin, care în plănuia doar o scurtă ședere la Paris, s-a stabilit în cele din urmă acolo jos, și a părăsit Franța doar pentru un turneu în Anglia cu Camille Pleyel Chopin era aproape sigur prezentat pianelor Pleyel de Kalkbrenner, un asociat al firmei care l-a luat pe compozitorul/pianistul polonez sub aripa sa când a sosit prima dată la Paris De atunci mai departe, Chopin a devenit un artist Pleyel, chiar mai exclusivist în alegerea sa de piane decât Liszt era cu Erard Primul concert al lui Chopin, în în rue Cadet pe un pian de concert Pleyel, a fost începutul unei lungi şi fructuoase colaborări între Pleyel şi Chopin, care din apoi pe "nu ar cânta pe niciun alt pian" (von Lenz) Acest lucru nu este chiar adevărat, așa cum este Chopin se știe că a cântat la piane Erard, Broadwood și Boisselot, dar este doar o mică exagerare În timpul lecțiilor sale, Chopin stătea la un pianin Pleyel în timp ce elevii lui a jucat un Pleyel grand Deoarece era cel mai apreciat profesor de pian din Paris, acesta promovarea exclusivă a pianelor Pleyel trebuie să fi jucat un rol important în extinderea firmei în anii și Această preferință a fost cu siguranță autentică, dar nu a fost total dezinteresat Chopin a primit un comision de % de la Pleyel piane vândute datorită lui Deși a existat o prietenie între Pleyel și Chopin, banii au jucat un rol important în relația lor, deoarece Pleyel nu numai că a furnizat piane, ci și a publicat și o mulțime de muzică a lui Chopin Cei doi bărbați nu s-au văzut întotdeauna ochi în ochi banii contează, ceea ce a condus la observația neplăcută a lui Chopin, "Pleyel este un cretin Asa ca idiotul nu are încredere în niciunul dintre noi O serie de relatări contemporane mărturisesc simbioza dintre sunetul Pleyel și compozițiile și stilul de joc ale lui Chopin Chopin iubea pianele Pleyel și a cântat pe ele în concertele sale din , și Avea o pasiune deosebită pentru Pianonii lui Pleyel al căror sunet delicat și atingere luminoasă se potriveau rafinamentului lui stil aproape feminin, cu ciocanele "doar peria strunele" (Berlioz) Aceasta este atât de diferit de felul în care mulți tineri sportivi își joacă lucrările din zilele noastre, deși Chopin a apreciat interpretarea virilă făcută de Franz Liszt a studiilor și preludiilor lui Chopin Chopin și-a exprimat motivele pentru care preferă pianele Pleyel, explicând că are mai multe control asupra sunetului decât asupra unui Erard, al cărui ton frumos necesita mai puțin efort, făcând lucrurile prea ușoare Rubato Elevul lui Chopin și asistentul didactic Karol Mikuli a scris: "Chopin a folosit pe scară largă rubato în jocul său și era departe de a fi riguros din punct de vedere metric, accelerând și încetinind cutare sau cutare motiv Dar pentru fiecare rubato Chopin avea un logica emotionala de neclintit S-a interpretat prin intensificare și încetinire a melodiei, prin detaliile armoniei, prin construcția figurației Era fluent, natural și nu a căzut niciodată în exagerare sau afectare ' "În mâna dreaptă, și în melodie și în arabescuri, [Chopin] a permis libertate; dar în mâna stângă, ținută la tempo exact Mozart spusese: "Lasă-ți stânga mâna fii liderul tău și lasă-l să țină mereu ritmul " Chopin a adăugat: "Mâna stângă este directorul orchestrei" și "Mâna stângă este directorul de cor, nu trebuie să cedeze sau îndoi Este un ceas Fă cu mâna dreaptă ce vrei și poți " "În păstrarea ritmului, Chopin a fost inflexibil și va surprinde pe mulți să afle că metronomul nu și-a părăsit pianul Chiar și în rubato-ul lui mult calomniat, de o mână, the mâna însoțitoare, întotdeauna jucată în tempo strict, în timp ce cealaltă - cântând, fie ezitând nehotărât sau intrând înaintea ritmului și mișcându-se mai repede cu a o anumită vehemență nerăbdătoare, ca în vorbirea pasională - a eliberat adevărul musicalului expresie din toate legăturile ritmice ' Mikuli descria două tipuri distincte de rubato Chopin: Primul tip de Chopin rubato, așa cum este practicat de Chopin și așa cum este descris de Mikuli în primul paragraf de mai sus, a fost "accelerarea și încetinirea" rubato Acest tip de rubato a fost ceea ce elevul Liszt August Stradal a numit "rubatoul Chopin" și ceea ce el descrisă ca "grabă și încetinește" Primul tip de Chopin rubato poate fi descris ca un rubato în ambele mâini combinate Al doilea tip de Chopin rubato, așa cum este practicat de Chopin și așa cum este descris de Mikuli în al doilea și al treilea paragraf de mai sus, a fost "ezitarea sau intrarea înaintea ritmului" rubato Acest tip de rubato este, în opinia autorului de față, identic cu cel "întârzierea melodiei" și "anticiparea melodiei" care s-au născut pianiștii în secolul al XIX-lea secol practicat și despre care se discută în articolele "Manerisme în al XIX-lea cântatul la pian din secolul" și "Exercitarea interpretării la pian din secolul al XIX-lea" Se pare că Stradal nu se gândea la "întârzierea melodiei" și la "anticiparea melodiei" parte din "rubatoul Chopin" Motivul pentru aceasta a fost că era obișnuit pentru majoritatea, dacă nu toți, pianiștii să exerseze "întârzierea melodiei" și "anticiparea melodiei" în pasaje cu a melodie în mâna dreaptă și un acompaniament în mâna stângă Al doilea tip de Chopin rubato poate fi descris ca un rubato în mâna dreaptă Pentru a rezuma, al doilea tip de Chopin rubato compus din următoarele separate practici: Întârzierea melodiei: cântând ușor mâna stângă după melodia cu mâna dreaptă, care Mikuli a descris că mâna dreaptă "ezită [înaintea bătăii]" Anticiparea melodiei: cântând cu mâna stângă puțin înaintea melodiei cu mâna dreaptă, care Mikuli a descris că mâna dreaptă "intră [înaintea ritmului]" Nocturnul lui Chopin în re bemol major opus nr este o piesă excelentă pentru ilustrarea al doilea tip de Chopin rubato Această nocturnă constă dintr-o melodie cu valori variabile ale notei în mâna dreaptă și un acompaniament continuu de semicresoare în mâna stângă Înregistrarea lui Leschetizky cu rol de pian a acestei nocturne, realizată în , conține întârzierea melodiei, anticiparea melodiei și arpegiata Sună foarte de modă veche și manierat pentru urechile moderne, dar este de mare interes istoric Pianistul boem Julius Schulhoff, care era prieten cu Chopin, și probabil a absorbit o parte din stilul său de a juca, probabil a avut cea mai mare influență asupra Cântă la pian al lui Leschetizky, în afară de Czerny Când Leschetizky avea douăzeci de ani, l-a auzit pe Schulhoff cântând și a fost uimit de "acel cantabile, un legato cum [el] nu visase posibil la pian, un om voce care se ridică deasupra armoniilor care susțin! Leschetizky a încercat apoi foarte mult să găsească acea atingere care producea tonuri atât de frumoase A încetat să mai joace piese și doar a lucrat la exerciții pentru a-și antrena degetele În ceea ce privește întârzierea melodiei și anticiparea melodiei, este clar, în în opinia scriitorului actual, Chopin a jucat în acest fel, cel puțin în unele ocazii în unele dintre propriile sale compoziții pentru pian Leschetizky s-a născut în , deci avea nouăsprezece ani când Chopin a murit și, chiar dacă nu l-ar fi auzit niciodată pe Chopin cântând, cel puțin ar fi făcut-o era familiarizat cu felul în care pianiștii cântau pe vremea lui Chopin Mai ales auzise Prietenul lui Chopin, Schulhoff, joacă În ceea ce privește arpeggiata, singura dovadă este de la Mikuli care a spus despre Chopin că "în note duble și acorduri el cerea atacuri exact simultane; ruperea acordului era permisă numai acolo unde compozitorul însuși a specificat-o ' Dacă nu Chopin avea o regulă pentru ceilalți și o regulă diferită pentru el, din dovezile lui Mikuli se pare că Chopin nu a folosit arpeggiata în interpretarea propriilor lucrări Dar așa cum a făcut Brahms o regulă pentru alții și o regulă diferită pentru el în legătură cu arpeggiata, posibilitatea nu poate fi exclus faptul că Chopin a folosit arpeggiata în interpretarea propriilor lucrări Marcerlina Czartoryska, care a fost elevă a lui Chopin în ultimii doi ani ai vieții, a spus: 'Chopin nu și-a exagerat niciodată fantezia, fiind ghidat de o estetică remarcabilă instinct Suntem eliberați de orice exagerare sau patos fals prin simplitatea lui entuziasm şi moderaţie poetică Rubato-ul ritmului lui Chopin eliberat de toate legături școlare, dar nu au trecut niciodată în dizarmonie, nici în anarhie Să joci Chopin fără orice regulă, fără rubato, voalându-i accentele, auzim nu Chopin, ci caricatura lui Chopin a declinat suprasensibilitatea ca fiind falsă și ca un om educat în muzica lui Bach și Mozart, nu a putut niciodată să caute tempi capricioși sau exagerati Nu ar rezista pentru orice ar putea distruge contururile de bază ale unei compoziții și, prin urmare, a luat grijă ca studenții să nu schimbe în mod arbitrar tempii ' Lucrări Următoarea este o listă a principalelor lucrări pentru pian ale lui Chopin: Balade Sol minor opus Fa minor opus Un bemol major opus Fa minor opus Studii Opusul Do major Un minor Mi major "Tristesse" Do diesis minor Sol bemol major "Black Keys" Bemol minor Do major Maior Fa minor Un bemol major Mi bemol major Do minor "Revoluționar" Opusul Un bemol major "Harpa eoliană" Fa minor Maior Un minor Mi minor "Disonanță" Sol diezi minor "Terții" Do diesis minor Re bemol major "Sixths" Sol bemol major "Butterfly" "Octave" în si minor Un minor "Vânt de iarnă" Do minor "Ocean" Trois Nouvelles Etudes Fa minor Un bemol major Re bemol major Fantezii Fantezie în fa minor opus Poloneză-Fantaisie La bemol major Impromptus Un bemol major opus Fa diesis major opus Sol bemol major opus Fantaisie-Impromptu Do diesis minor opus posth Mazurcile Opusul Fa dies minor Do diesis minor Maior Bemol minor Opusul Si bemol major Un minor Fa minor Un bemol major Do major Opusul Si bemol major Mi minor Un bemol major Un minor Opusul Sol minor Do major Un bemol major Si bemol minor Opusul Do minor Si minor Re bemol major Do diesis minor Opusul Sol dies minor Re major Do major Si minor Opusul Do diesis minor Mi minor Si major Un bemol major Opusul Sol major Un bemol major Do diesis minor Opusul Si major Do major Do minor Opusul Un minor Un bemol major Fa dies minor Opusul Si major Fa minor Do diesis minor Opusul Sol major Sol minor Do major Un minor Opusul Do major Un minor Maior Fa minor Nocturne Opusul Si bemol minor Mi bemol major Si major Opusul Maior Fa diesis major Sol minor Opusul Do dies minor Re bemol major Opusul Si major Un bemol major Opusul Sol minor Sol major Opusul Do minor Fa dies minor Opusul Fa minor Mi bemol major Opusul Si major Maior Opusul mi minor Postum Do diesis minor ( ) Do minor ( ) Poloneze Opusul Do dies minor Bemol minor Opusul Major "militar" Do minor Opusul Fa diesis minor Opusul Un bemol major "eroic" Preludii Opusul Do major Un minor G major Mi minor Re major Si minor Maior Fa dies minor Maior Do dies minor Si major Sol dies minor Fa diesis major Bemol minor Re bemol major "Picătură de ploaie" Si bemol minor Un bemol major Fa minor Mi bemol major Do minor Si bemol major Sol minor Maior D minor Preludiu Do diesis minor opus Preludiu Aflat major publicat postum Scherzos Si minor opus Si bemol minor opus Do diesis minor opus Mi major opus Sonate Si bemol minor opus "Marș funerar" Si minor opus Valsuri Opusul Mi bemol major Opusul Un bemol major Un minor Maior Opusul Un bemol major Opusul Re bemol major "minut" Do diesis minor Un bemol major Opusul Un bemol major Si minor Opusul Sol bemol major Fa minor Re bemol major Mi minor, mi major etc publicat postum Diverse Bolero Do major opus Tarantelle La bemol major opus Allegro de Concert A major opus Berceuse re bemol major opus Barcarolle Fa diesis major opus pian cu orchestră Concertul pentru pian nr E minor opus Concertul pentru pian nr Fa minor opus violoncel și pian Sonata Sol minor opus Vioara, violoncel si pian Trio cu pian Sol minor opus voce și pian Cântece poloneze ( ) opus posth CROMATISME Cromaticismul se referă la utilizarea înălțimii, acordurilor și clapelor care nu sunt asociate cu diatonica colecții Etimologia cuvântului "cromatic", care se referă la culoare, ne dă a indiciu cu privire la funcția sa în muzica secolului al XIX-lea, deoarece oferă inflexiuni la diatonic armonii O înălțime cromatică este orice notă care nu este conținută într-o colecție diatonica dată Pentru de exemplu, în do major, do diesis, re bemol, re diez, mi bemol, fa diez, sol bemol, sol diez, la bemol, la diezul și si bemol reprezintă toate tonurile cromatice Pentru ca o înălțime cromatică să funcționeze cromatic, totuși, trebuie să se rezolve într-un mod logic la un pas diatonic, altfel supraîncărcarea culorilor subminează integritatea tastei și începe să sugereze o modulație la o cheie diferită sau la o modalitate non-diatonică Ca regulă generală, crescută cromatic tonurile se rezolvă în sus, în timp ce cele coborâte cromatic se rezolvă în jos Prin urmare introdus cromatic A diesis merge de obicei la B, în timp ce Mi bemol ar trebui să treacă la D În muzica secolului al XIX-lea nu poate exista tonuri fără acorduri, care mai pe deplin sugerează armonie În do major, acordurile cromatice includ toate cele din afara diatonicei cadru, inclusiv do minor, do diesis major și minor, re major, mi bemol major și minor, mi major, fa minor, fa dies major și minor, sol minor, la bemol major și minor, la major, si bemol major și minor și si major și minor Modul în care sunt folosite aceste acorduri în muzica secolului al XIX-lea nu este arbitrară și fiecare acord are propria sa calitate specifică și implicații compoziționale Cel mai evident nivelul de diatonicism, sau deplasarea lui în jurul ciclului de cvinte, a unui acord cromatic îl face să sune mai mult sau mai puțin aproape înrudit la tonic În cele din urmă, chei care pot oferi o structură armonică la scară largă în secolul al XIX-lea muzica poate fi, de asemenea, cromatică Având în vedere că gama de taste pentru cea mai mare parte a muzicii secolul al XVIII-lea este diatonic - cel mai adesea creând o tensiune între tonic și dominant - utilizarea tastelor cromatice deschide o perspectivă de noi posibilități tonale Astfel de compozitori precum Beethoven, și într-o măsură și mai mare Schubert, sunt unii dintre primii compozitori care au făcut-o explorează asta Din punct de vedere istoric, prelungirea tonurilor cromatice, a acordurilor și a clapelor în mod constant subminând o bază armonică diatonica clară, a condus-o în multe direcții Wagner şi Strauss a împins la extrem tensiunea prelungirii tonurilor cromatice, în timp ce altele compozitori, precum Debussy, depășesc granița și se îndreaptă către modalități Compozitori ai celei de-a doua școli vieneze, precum Schoenberg, Berg și Webern, eradicarea completă a oricărei baze diatonice prin intermediul atonului și dodecafonic (doisprezece tonuri serialism) armonie și, prin urmare, se poate spune că s-a mutat și dincolo cromatismul SCALA CROMATĂ Scala cromatică urcă și coboară cu semitonuri Digitația pentru scala cromatică implică al treilea deget în plus față de degetul mare și al doilea deget Scala cromatică din dreapta pentru o octavă din Do este , din D bemol este iar din B bemol este MUZICA CLASICA Muzica serioasă este adesea numită "muzică clasică", dar cei care sunt implicați în serios muzica își rezervă de obicei termenul "muzică clasică" pentru muzica scrisă de Haydn, Mozart, Beethoven și Schubert și contemporanii și imitatorii lor "Muzică clasică" în cel din urmă sens este numit așa datorită proporțiilor sale formale, structurii și liniilor care sunt analoge cu cele ale templelor clasice grecești și romane Stilul clasic al simplitatea, ordinea, echilibrul, reținerea, eleganța și naturalețea au fost o consecință a educația europeană "Clasic" este utilizarea britanică, iar "clasic" este utilizarea americană CLEMENTI Muzio Clementi ( - ) a fost un compozitor al perioadei clasice timpurii și a fost primul să scrie special pentru pian El este cel mai bine cunoscut pentru sonatele sale pentru pian și ale sale studii de pian, Gradus ad Parnassum Clementi s-a născut la Roma la ianuarie , primul dintre cei șapte copii, lui Nicolò Clementi ( - ), argintar, și Magdalena, născută Kaiser Talentul lui muzical a devenit clar la o vârstă fragedă Până la vârsta de treisprezece ani și-a asigurat un post de organist la biserica sa natală, Sfântul Lorenzo din Damaso În , Sir Peter Beckford ( - ), un englez bogat și văr al excentricul William Beckford, s-a interesat de talentul muzical al băiatului și a încheiat o înțelegere cu Nicolò pentru a-l duce pe Muzio la moșia lui Steepleton Iwerne, chiar la nord de Blandford Forum din Dorset, Anglia, unde Beckford a fost de acord să îi ofere plăți trimestriale sponsorizează educația muzicală a lui Muzio În schimbul educației sale, era de așteptat să o facă oferă divertisment muzical la conac Aici și-a petrecut următorii șapte ani de studiu și practică la clavecin Aproape toate compozițiile sale din aceasta perioada s-au pierdut În , Clementi a făcut prima sa reprezentație publică ca organist Publicul a fost a fost impresionat de cântatul său și a început astfel una dintre cele mai de succes cariere de concert din istorie În , Clementi a fost eliberat de obligațiile sale față de Sir Peter Beckford și el mutat la Londra Acolo a apărut ca clavecin solo la concerte benefice pentru a cântăreață și harpistă și a servit și ca dirijor de la clape la King's Teatru În anii și , Sonatas opus , recent publicată, a devenit foarte populară Faima și popularitatea lui au crescut și a fost considerat cel mai mare virtuoz al pianului ziua În , Clementi a început un turneu european și a călătorit în Franța, Germania și Austria La Viena, Clementi a convenit cu împăratul Iosif al II-lea să intre într-un duel muzical cu Mozart pentru distracția împăratului și a oaspeților săi La decembrie , în Curtea vieneză, fiecare interpret era chemat să improvizeze și să efectueze selecții din propriile sale compoziţii Abilitatea ambilor era atât de mare încât împăratul a declarat a cravată La ianuarie , Mozart i-a scris tatălui său: "Clementi joacă bine atât cât execuția cu mâna dreaptă merge Cea mai mare putere a sa constă în trecerile sale în treimi În afară de asta, el nu are nicio valoare pentru gust sau sentiment - pe scurt, el este un simplu mechanicus ' ["mechanicus" înseamnă automat sau robot în latină] Mozart a continuat spunând: - Clementi este un șarlatan, ca toți italienii El marchează o piesă "presto", dar doar joacă "allegro" Impresiile lui Clementi despre Mozart au fost, prin contrast, destul de entuziasmate pozitiv Tema principală a Sonatei în si bemol major a lui Clementi a captat imaginația lui Mozart Zece ani mai târziu, în , Mozart l-a "împrumutat" pentru uvertura la opera sa "Die" Zauberflöte' ('Flautul magic'), deci de fiecare dată sonata lui a fost publicată de Clementi a inclus o notă în care se explică că fusese scrisă cu zece ani înainte ca Mozart să înceapă să scrie opera lui Admirația lui Clementi față de muzica lui Mozart, care nu a fost reciprocă, este evident din numărul mare de transcrieri pe care le-a făcut din muzica lui Mozart, inclusiv din uvertură din această operă Clementi a rămas în Anglia timp de douăzeci de ani din , cântând la pian dirijor și predare Doi dintre elevii săi celebri au fost Johann Baptist Cramer și irlandezul John Field care la rândul său l-a influențat pe Chopin Clementi a început și să producă piane dar în fabrica lui a fost distrusă de incendiu În același an a încheiat o înțelegere cu Beethoven, unul dintre cei mai mari admiratori ai săi Acordul i-a oferit lui Clementi drepturi de publicare tuturor a muzicii lui Beethoven în Anglia În timp ce Clementi a fost criticat pentru că a făcut "corecții" armonice la muzica lui Beethoven, statura lui în istoria muzicală ca editor, interpret al muzicii lui Beethoven și compozitor în sine, este asigurat Beethoven în Viața mai târziu a compus muzică de cameră special pentru piața britanică pentru că a lui editorul avea sediul acolo În , Clementi a încetat să mai susțină concerte pentru a-și dedica tot timpul compoziției și fabricarea pianelor La ianuarie , la Londra, Clementi s-a unit cu a un grup de alți muzicieni pentru a fonda "Societatea Filarmonică din Londra", care în a devenit Societatea Filarmonică Regală În , Clementi s-a mutat să locuiască afară Lichfield și și-a petrecut ultimii ani în Evesham A murit la martie și este înmormântat în Westminster Abbey Clementi este cel mai bine cunoscut pentru studiile sale de pian "Gradus ad Parnassum", la care a lui Debussy "Doctor Gradus ad Parnassum, prima piesă a suitei sale "Children's Corner", face aluzie jucăuşă Clementi a scris aproape o sută de sonate pentru pian După succesul lui Sonatele sale opus , unele dintre cele anterioare au fost reeditate ca sonatine și sunt folosite pentru această zi ca piese didactice Mozart a scris într-o scrisoare către sora lui că ar prefera-o să nu cânte sonatele lui Clementi datorită alergărilor lor sărite și întinderilor largi și acordurilor despre care credea că i-ar putea cauza rănirea Pe de altă parte, Beethoven l-a admirat foarte mult Sonatele lui Clementi și acestea au influențat propriile compoziții pentru pian Clementi a scris și o mulțime de alte muzici, inclusiv o serie de puțin neterminate simfonii Acestea au fost terminate, interpretate și înregistrate Muzica lui Clementi este a jucat aproape niciodată în concerte, dar devine din ce în ce mai popular în înregistrări Lipsa de respect a lui Mozart pentru Clementi i-a determinat pe unii să-i numească rivali, dar animozitatea nu a fost, din câte știm, reciprocă de către Clementi Scrisorile lui Mozart sunt pline de glume ireverente la care nu se aștepta niciodată să devină publice Pianistul ruso-american Vladimir Horowitz a devenit interesat de sonatele lui Clementi după ce soția sa Wanda Toscanini i-a cumpărat lucrările complete ale lui Clementi Horowitz a admirat foarte mult sonatele lui Clementi, chiar comparând unele dintre ele cu cele mai bune lucrări ale Beethoven A făcut câteva înregistrări foarte bune ale câtorva dintre ele În timp ce Mozart și Beethoven vor arunca mereu o umbră asupra lui, Clementi este un figură importantă în istoria muzicală și în dezvoltarea formei sonatei Lucrările lui devin din ce în ce mai populare CONCURSURI Concursul Internațional de pian de la Sydney Concursul Internațional de Pian de la Sydney are loc la fiecare patru ani din și este cea mai prestigioasă competiție pentru pianiști din Australia Treizeci și șase de pianiști sunt selectate din întreaga lume pentru a concura și sunt prevăzute cu tarife aeriene și cazare Câștigătorul primului premiu primește un premiu în bani și angajamente SIPCO este recunoscut la nivel internațional ca unul dintre cele mai bune competiții de pian din lume Toate lucrările pentru pian solo și concertat sunt cântate din memorie Există o muzică de cameră secțiune Finaliștii interpretează un concert pentru pian de Mozart și un alt compozitor la Sala de concerte a Operei din Sydney Premiul tinerilor interpreți Premiul ABC Symphony Australia Young Performers este un concurs anual care încurajează talentul și ambițiile tinerilor muzicieni din Australia Numit inițial Concursul Concert și Vocal, Premiile au oferit oportunități pentru o număr extraordinar de cei mai buni interpreți ai noștri clasici, inclusiv Geoffrey Parsons, Roger Woodward, Vernon Hill, Glenys Fowles, Neil Warren-Smith, Nathan Waks, Rosamund Illing, Diana Doherty și Adele Anthony Premiile sunt organizate în patru etape - două recitaluri cu acompaniament de pian și două spectacole cu marile orchestre simfonice australiene La fiecare etapă numărul de concurenții este redus până când până în etapa a III-a rămân doar patru interpreți în fiecare categorie (Coarde, tastatură și alte instrumente) Câștigătorul fiecărei categorii primește un cash premiu și avansează în Marea Finală, Etapa IV Câștigătorul Marii Finale este numit ABC Symphony Australia Young Performer al Anului și primește un alt premiu în bani, mai multe copii ale unui compact disc al program de spectacol și recital câștigător și cel puțin trei concerte de logodnă cu a majoră orchestră simfonică australiană COMPOZITORI Compozitori majori pentru pian baroc (tastatură) Bach - clasic Hayden - Mozart - Beethoven - Schubert - Romantic Mendelssohn - Chopin - Schumann - Liszt - Franck - Brahms - Ceaikovski - Grieg - romantic târziu Scriabin - Rahmaninov - Impresionist Debussy - Ravel - Modern Bartok - Prokofiev - Lista alfabetică a compozitorilor pentru pian Isaac Albéniz ( - ) a fost un pianist și compozitor spaniol care a scris lucrări pentru pian bazată pe muzică populară; cea mai cunoscută lucrare a sa este "Iberia", care este o suită de doisprezece piane impresii Charles-Valentin Alkan ( - ) a fost un compozitor și pianist francez; pianul lui lucrări, care sunt foarte dificile și lipsite de romantismul lui Chopin și Liszt, au fost reînviat în ultimii ani Anton Arensky ( - ) a fost un compozitor rus din perioada romantică târzie și este remarcat pentru valsul din Suita sa pentru două piane Johann Sebastian Bach ( - ) a fost cel mai mare compozitor al perioadei baroc si maestrul suprem al stilului contrapuntic; compozițiile sale pentru tastatură includ Clave bine temperat, Concert italian, Partitas, suite franceze și suite englezești Mily Balakirev ( - ) a fost un compozitor rus din perioada romantică târzie, în principal cunoscut pentru virtuozul său cal de război "Islamey - o fantezie orientală" Béla Bartók ( - ) a fost un compozitor și pianist maghiar/american; el a scris a Sonata, Sonatina, Dansuri populare romanesti, o Sonata pentru doua piane si percutie, si trei concerte pentru pian; compozițiile sale folosesc ritmuri și teme bazate pe melodii populare Ludwig van Beethoven ( - ) a fost un compozitor și pianist german; el este unul dintre cei mai mari și mai populari compozitori din toate timpurile și reprezintă vârful perioada clasică în timp ce așteptăm cu nerăbdare epoca romantică; cele treizeci și două de sonate ale sale pentru pian iar cinci concerte pentru pian stau la baza repertoriului Arthur Benjamin ( - ) a fost un compozitor și pianist australian, amintit în principal pentru "Scherzino" și "Rumba jamaicană" Alban Berg ( - ) a fost un compozitor austriac și membru, împreună cu Arnold Schoenberg și Anton Webern, de la a doua școală vieneză; Berg a produs compoziţii care îmbinau romantismul mahlerian cu o adaptare personală a tehnica pe doisprezece tonuri a lui Schoenberg; Lucrările lui Berg pentru pian includ o sonată și a concert de cameră Hermann Berens ( - ) a fost un compozitor și pianist german/suedez; a lăsat o numărul de studii tehnice; "Studiile sale poetice" sunt o predare utilă și plăcută piese Johannes Brahms ( - ) a fost un compozitor și pianist german din epoca romantică care a urmat tradiția clasică din punct de vedere al formei și structurii; cele două piane ale lui concertele și piesele pentru pian sunt larg admirate Frank Bridge ( - ) a fost un compozitor și pianist englez ale cărui compoziții pentru pian includ o sonată și "Rozmarin" Johann Burgmüller ( - ) a fost un compozitor german de piese pentru pian într-o lumină stil, folosit încă ca piese didactice Ferrucio Busoni ( - ) a fost un compozitor și pianist italian; a făcut numeroase transcripții și aranjamente ale lui Bach; propriile sale compoziții, care sunt contrapunctice, intelectuale și greu de jucat, au fost reînviate în ultimii ani Frédéric Chopin ( - ) a fost un compozitor și pianist polonez/francez al romanticului perioada și este cel mai popular compozitor pentru pian; Chopin a înțeles cu adevărat cum scrie pentru pian și este numit "poetul pianului" din cauza melodiilor sale sincere, armonii romane și scriere suavă pentru pian; mazurcile și polonezele sale îi arată polonezul lateral în timp ce valsurile lui arată latura lui franceză Muzio Clementi ( - ) a fost un compozitor și pianist italian/englez al perioada clasică; sonatele sale sunt folosite în mare măsură ca piese didactice; Muzica de pian a lui Clementi a fost admirat de Beethoven, dar în general este considerat oarecum uscat, deși bine scris pentru pian Carl Czerny ( - ) a fost un pianist, profesor și compozitor austriac; el este remarcat pentru studiile sale, dar a scris o mare cantitate de muzică pentru pian și unele dintre alte instrumente care a fost reînviat Claude Debussy ( - ) a fost un compozitor și pianist francez al impresionistului perioadă; Compozițiile timpurii ale lui Debussy au fost influențate de Chopin și Liszt, dar apoi a dezvoltat un stil original, impresionist, care a influențat compozitorii de mai târziu Ernst (Ernö) von Dohnany ( - ) a fost un pianist, dirijor și compozitor și a fost contemporan atât cu Bartók, cât și cu Kodály; el a scris "Variations on a Nursery Theme" pentru pian și orchestră, piese de pian solo și o școală de pian Antonin Dvo!ák ( - ) a fost un compozitor ceh al epocii romantice și a folosit idiomuri ale muzicii populare boeme; a scris un concert pentru pian și "Humoreske" pentru pian Johann Ladislaus Dussek ( - ) a fost un compozitor și pianist ceh/german al perioada clasică timpurie Lindley Evans ( - ) a fost un compozitor și pianist australian care a scris într-un venă melodică conservatoare Manuel de Falla ( - ) a fost un compozitor și pianist spaniol; lui "Nopțile în Gardens of Spain" pentru pian și orchestră și "Ritual Fire Dance" pentru pian sunt binecunoscute Gabriel Faure ( - ) a fost un compozitor și pianist francez între Franck și Debussy; compozițiile sale sunt individuale în stil John Field ( - ) a fost un compozitor și pianist irlandez din perioada romantică timpurie; a compus concerte pentru pian și piese pentru pian, iar nocturnele lui l-au influențat pe cele ale lui Chopin nocturne César Franck ( - ) a fost un compozitor, organist și pianist belgian/francez; ai lui doi compozițiile majore pentru pian sunt Preludiul său, Coral și Fugă și Preludiu, Aria și final; multe dintre lucrările sale conțin bogate armonii cromatice și contrapunct George Gershwin ( - ) a fost un compozitor și pianist american; multe dintre ele compoziții combinau tradițiile clasice și jazz; a scris popularul "Rapsodia în albastru și Concert în fa și o serie de piese pentru pian Alberto Ginastera ( - ) a fost un compozitor argentinian (catalan/italian); a lui compozițiile includ Danzas Argentinas Mikhael Glinka ( - ) a fost un compozitor rus care a scris opere, orchestra piese muzicale si pian; este cunoscut drept "părintele muzicii clasice ruse" Leopold Godowsky ( - ) a fost un pianist polonez/american; cel mai faimos al lui compozițiile sunt cele de studii ale lui despre Studiile Chopin care variază și combină originale deja dificile Enrique Granados ( - ) a fost un pianist și compozitor spaniol de piese din stil spaniol Edvard Grieg ( - ) a fost un compozitor și pianist norvegian al romanticului perioadă; concertul său pentru pian și "To Spring" și "Wedding Day at Troldhaugen" sunt de durată populară Cornelius Gurlitt ( - ) a fost un pianist, organist și compozitor și prieten german al familiei Schumann; muzica lui de pian este în principal pedagogică Joseph Haydn ( - ) a fost un compozitor german din perioada clasică și, deși nu este un virtuoz al pianului, a scris un număr mare de sonate de importanță în perioada clasica Stephen Heller ( - ) a fost un pianist și compozitor maghiar/francez Adolf Henselt ( - ) a fost un compozitor și pianist german al perioadei romantice; a scris un concert pentru pian și o serie de piese de salon, inclusiv "Si oiseau j'étais" ("Dacă I erau o pasăre') Frank Hutchens ( - ) a fost un compozitor și pianist australian; compozițiile sale sunt într-o venă melodică conservatoare Miriam Hyde ( - ) a fost o compozitoare și pianistă australiană; ea a scris două piane concerte şi o serie de piese pentru pian într-un stil pastoral de la începutul secolului al XX-lea care a combinat impresionismul și postromantismul Jacques Ibert ( - ) a fost un compozitor și pianist francez; a scris ușor, plin de duh piese și este remarcat pentru "Le Petit Ane Blanc" ("Măgarul alb") Dmitri Kabalevsky ( - ) a fost un compozitor și pianist rus; a scris sonate sonatine, preludii și alte piese pentru pian și câteva concerte pentru pian Aram Khatchaturian ( - ) a fost un compozitor armean; a scris o serie de piese pentru pian și un concert pentru pian Louis Köhler ( - ) a fost un pianist, profesor, dirijor, compozitor și scriitor; acum este amintit în principal pentru compozițiile sale educaționale Mischa Levitzky (Levitzki) ( - ) a fost un pianist și compozitor rus/american a perioadei romantice târzii; a scris "Nimfa fermecată" și alte piese pentru pian Scott Joplin ( - ) a fost un pianist și compozitor american amintit pentru al său cârpe de pian în special "The Entertainer" Anatoly Liadov (Lyadov) ( - ) a fost un compozitor și pianist rus amintit pentru "Musical Snuff Box" Franz Liszt ( - ) a fost un pianist și compozitor maghiar remarcat pentru Sonata, Rapsodii maghiare, Liebesträume și multe alte compoziții pentru pian și cele două ale lui concerte pentru pian; compozițiile sale pentru pian ajung la maxim în romantic și retoric expresie: a extins posibilitățile pianului mai mult decât orice alt compozitor Edward MacDowell ( - ) a fost un compozitor și pianist american; a scris două concerte pentru pian, sonate pentru pian și alte piese în vena romantică Nicholas Medtner ( - ) a fost un compozitor rus/englez și prieten cu Rahmaninov; Compozițiile pentru pian ale lui Medtner sunt complicate și lipsite de interes melodic, dar să aibă un următor devotat Felix Mendelssohn ( - ) a fost un compozitor și pianist german al romanticului perioadă cu o puternică bază clasică; compozițiile sale au o bucurie rafinată; în a lui de-a lungul vieții a fost evaluat la nivelul lui Mozart, dar mai târziu a suferit o scădere a popularității care s-a inversat oarecum în ultimii ani; Mendelssohn este remarcat pentru pianul său concerte, cântecele sale fără cuvinte, Variations Sérieuses și Andante & Rondo Capriccioso Olivier Messiaën ( - ) a fost un pianist, organist și compozitor francez; multe dintre ele compozițiile sunt influențate de cântecul păsărilor; lui "Vingt regards sur l'enfant-Jesus" este al lui cea mai cunoscută lucrare pentru pian Moritz Moszkowski ( - ) a fost un compozitor și pianist polonez al romanticului perioadă; câteva dintre producția sa mare de piese de salon, cum ar fi "Caprice Espagnole, "La Jongleuse' și 'Etincelles', sunt încă jucate Wolfgang Amadeus Mozart ( - ) a fost un compozitor și pianist austriac al epoca clasică; este unul dintre cei mai importanți și populari dintre toți compozitorii cu ai lui dar melodic prodigios, claritatea liniei și perfecțiunea formală; concertele sale pentru pian și sonatele sunt larg admirate Modest Mussorgsky ( - ) a fost un compozitor rus remarcat pentru pianul său plin de culoare compoziție "Pictures at an Exhibition" care a fost orchestrată de compozitor și mai târziu de Ravel Ignacy Paderewski ( - ) a fost un compozitor și pianist polonez al romanticului târziu perioadă; a scris concerte pentru pian și multe piese pentru pian, dar se aud rar despre acestea zile Selim Palmgren ( - ) a fost un compozitor și pianist finlandez al romanticului târziu perioadă; a scris concerte pentru pian și piese pentru pian, dar, cu excepția "En Route" și "Refrain de Berceau", se aud rar în zilele noastre Ernst Pauer ( - ) a fost un pianist, profesor, compozitor și editor austriac; cel pianistul Max Pauer ( - ) a fost fiul său Isidor Philipp ( - ) a fost un pianist, pedagog și editor francez Francis Poulenc ( - ) a fost un compozitor francez de pian atrăgător, incisiv și plin de spirit piese Serghei Prokofiev ( - ) a fost un compozitor și pianist rus A scris pian concerte, sonate și o serie de piese pentru pian care subliniază aspectele percusive de ton de pian Serghei Rachmaninoff ( - ) a fost un compozitor și pianist rus/american al perioada romantică târzie; concertele sale pentru pian sunt printre cele mai iubite din repertoriu cu melodiile lor largi și armoniile calde; o serie de preludii ale sale și alte piane piesele sunt, de asemenea, foarte populare Maurice Ravel ( - ) a fost un compozitor și pianist francez; se spune că este din perioada "impresionistă", dar aceasta este o denumire greșită pentru că, dacă Debussy era un maestru al acuarelă, Ravel a fost un maestru al gravurii; Ravel nu a fost un compozitor prolific, ci tot al lui compozițiile sunt populare; este remarcat pentru Concertul pentru pian în sol și pentru Sonatina, Gaspard de la Nuit, Alborada del Gracioso și Pavane pour une Enfante Defunte Julius Reubke ( - ) a fost un pianist, organist și compozitor german; a ajuns la Weimar în , recomandat lui Liszt de Bülow; acolo a scris și a interpretat Sonata masivă pentru pian în si bemol minor, care a fost influențată de Sonata în si minor de Liszt căruia îi este dedicată; Sonata pentru pian a lui Reubke este într-o singură mișcare, cu o centrală Andante maestoso și un scherzo (allegro agitato) recapitulare, și a fost publicat după moartea sa timpurie; De asemenea, Reubke a scris și interpretat o sonată pentru orgă Anton Rubinstein ( - ) a fost un compozitor și pianist rus al evreilor germani extracţie; a fost un compozitor prolific de muzică pentru pian și al patrulea concert pentru pian este încă auzit din când în când Erik Satie ( - ) a fost un compozitor și pianist francez excentric; Gympedies lui și Gnossiennes sunt printre cele mai populare piese ale sale pentru pian Domenico Scarlatti ( - ) a fost un compozitor italian din perioada barocului și a fost influent în dezvoltarea stilului clasic; a scris numeroase sonate pentru clavecin care se aud des în zilele noastre la clavecin și la pian Xaver Scharwenka ( - ) a fost un compozitor și pianist polonez al epocii romantice Dansurile sale poloneze erau extrem de populare, dar în general concertele sale pentru pian și solo lucrările pentru pian nu au rezistat ravagiilor timpului Arnold Schoenberg ( - ) a fost un compozitor austriac/american și lider al A doua Școală vieneză, ceilalți membri fiind Alban Berg și Anton Webern; el a fost un susținător al tehnicii pe doisprezece tonuri și a scris o serie de piese pentru pian Franz Schubert ( - ) a fost un compozitor austriac al perioadei clasice cu înclinații către idiomul romantic; compoziţiile sale se caracterizează printr-o melodică puternică dar și armonii bogate; lui Impromptus și Moments Musicaux pentru pian au avut întotdeauna a fost foarte popular, iar sonatele lui pentru pian sunt, de asemenea, populare Clara Schumann ( - ) a fost o pianistă germană și una dintre cele mai celebre pianiști ai epocii romantice; de-a lungul unei cariere de șaizeci și unu de ani, ea și-a schimbat stilul și formatul concertului de pian și gusturile publicului ascultător; a compus și ea piese de pian care sunt într-o venă melodică conservatoare și au fost reînviate recent ani; a fost căsătorită cu Robert Schumann și după moartea lui a promovat-o pe a lui compoziții în programele ei de recrutare Robert Schumann ( - ) a fost un compozitor și pianist german al epocii romantice; lucrările sale pentru pian au un puternic conținut melodic și sunt influențate de cadențe ale cântec popular german; Concertul lui pentru pian, cvintetul de pian și lucrările sale pentru pian solo sunt pe scară largă admirat Cyril Scott ( - ) a fost un compozitor englez de piese pentru pian în a stil romantic/impresionist Alexander Scriabin ( - ) a fost un compozitor și pianist rus; pianul său timpuriu piesele erau în stilul lui Chopin dar mai târziu au devenit mult mai distinctive și atonal; Sonatele și Studiile sale sunt populare Dmitri Șostakovici ( - ) a fost un compozitor și pianist rus; a scris pian concerte, sonate pentru pian și un set de de preludii și fugă Peter Ilici Ceaikovski ( - ) a fost un compozitor și pianist rus al perioada romantica; primul său concert pentru pian este foarte popular, la fel ca și unele dintre piesele sale pentru pian precum "Anotimpurile" CORNELIUS Peter Cornelius ( - ) a fost compozitor și a fost elevul lui Liszt la Altenburg L-a auzit pe Liszt cântând Sonata acolo pe octombrie La august , Liszt ia scris de la Weimar lui Cornelius la Viena; - Ai mare dreptate când alegi alegerea și adunarea celor trei Sonate Ideea este una excelentă și puteți fi siguri că sunt pregătit să vă ajut realizarea intenției tale, precum și a tăcerii mele până când este un lucru destul de clar Dacă Bronsart ar putea decide să meargă la Viena, cooperarea lui în această chestiune ar fi cu siguranță fie foarte de dorit Scrie-i despre asta la Danzig, unde acum stă la al lui tatăl (comandantul general al Danzigului) Tausig, care petrece câteva săptămâni la Bad Grafenburg (cu Alteța Sa Prințesa von Hatzfeld), ar adapta și chestia foarte bine și probabil că ți-ar putea îndeplini opiniile mai bine decât pari imagina În ceea ce privește Dietrich, aproape că mă tem că nu are suficientă strălucire pentru Viena - dar acest lucru ar putea fi, în anumite circumstanțe, un avantaj El joaca [Sonata lui Beethoven] Op și Schumann [Sonata] cu majuscule - la fel ca și "Invitație la șuierat și ștampilat", așa cum desemnează Gumprecht acea lucrare cu miros neplăcut - Sonata mea [în si minor] Dietrich se găsește întotdeauna în casa prințului Thurn și Taxiuri la Ratisbona El va intra cu încredere în proiectul tău cu plăcere și entuziasm, iar distanța mică de Ratisbona îi face să nu fie prea greu Doar ai face-o trebuie să-l aranjeze astfel încât prelegerile să vină rapid, una după alta Nu am auzit unde se ascunde Sasch Winterberger Presupunând multe lucruri, el ar putea servi în egală măsură scopului tău Pentru a vă economisi timp și necazuri, vă voi trimite cu următoarea ocazie analiza ta a Sonatei mele, pe care ai lăsat-o în urmă la Altenburg [Analiza nu a ajuns la noi ] Draeseke vine foarte curând prin Weimar din Lucerna Îi voi spune dorința ta in incredere Este foarte posibil ca el să-și dorească să meargă o vreme la Viena eu am nici cea mai mică îndoială cu privire la succesul prelegerilor tale, în legătură cu muzical performanțele lucrărilor, V-aș sfătui doar să introduceți în programul dumneavoastră lucrări care sunt universal cunoscute - ca, de exemplu, mai multe fughe Bach (din "Das Wohltemperierte Clavier"), Simfonia a IX-a, marile Liturghii ale lui Beethoven și Bach, pe care l-ai studiat atât de atent etc [Prelegerile propuse nu au avut, de fapt, niciodată loc ] Ei bine, toate acestea se vor întâmpla treptat În primul rând trebuie făcut un început, și asta va fi unul destul de genial cu cele trei Sonate Mai târziu vom aduna cvartete, Simfonii, lise și opere, toate la timp! ' CRESCENDO Crescendo este o creștere a volumului sunetului de pian într-o frază muzicală Se obtine prin creșterea treptată a presiunii cu care degetele lovesc fiecare notă Crescendo este un mod obișnuit de a interpreta o frază ascendentă, la fel cum diminuendo este a mod comun de a interpreta o frază descendentă Crescendo este marcat de compozitor prin cuvântul "crescendo" sau abrevierea sa "cresc" sau printr-o "ac de păr" crescând Crescendo este o parte vitală a stilului cantabile și a oricărei cântări expresive la pian Într-un crescendo este vital să planificați nivelul dinamic, astfel încât să înceapă suficient de ușor că crescendo poate fi făcut efectiv Elevul de la Liszt, Hans von Bülow, a subliniat acest lucru punct într-unul dintre cursurile sale de master Sunt momente în Sonata Liszt și în nenumărate alte lucrări pentru pian, în care compozitorul nu a marcat un nivel dinamic mai moale la începutul crescendo, dar acesta este subînțeles CRISTOFORI Bartolomeo Cristofori din Padova, Italia, care a fost angajat de prințul Ferdinand de Medici în calitate de păstrător al instrumentelor, este considerat inventatorul pianului Medicii familia deținea un pian în și este posibil să fi existat un pian construit în și a prototip în Cele trei instrumente Cristofori au supraviețuit care astăzi datează din secolul anii j Pianul a fost bazat pe invenții tehnologice anterioare Mecanismele tastaturii instrumente precum clavicordul și clavecinul erau binecunoscute Într-un clavicord corzile sunt presate de tangente în timp ce într-un clavecin sunt ciupite de penne Secole de muncă asupra mecanismului clavecinului arătaseră cea mai eficientă modalități de a construi carcasa, placa de sunet, puntea și tastatura Cristofori, care a fost un expert constructor de clavecin, cunoștea bine acest corp de cunoștințe Cristofori a reușit să rezolve problema fundamentală a proiectării pianelor Ciocanele trebuie să lovească șirul, dar nu trebuie să rămână în contact cu șirul (deoarece rămâne o tangentă în contact cu o coardă de clavicord) deoarece aceasta ar atenua sunetul Ciocanele trebuie să revină în poziția de odihnă fără să sară violent și trebuie să fie posibil repeta rapid o nota Acțiunea de pian a lui Cristofori a servit drept model pentru mulți diferiți abordări ale acțiunilor de pian care au urmat Instrumentele timpurii ale lui Cristofori au fost realizate cu corzile subțiri și erau mult mai silențioase decât pianul modern Comparativ, însă, cu clavicord (singurul instrument anterior cu tastatură capabil să fie controlat minut nuanțe dinamice prin tastatură) erau mai tare și aveau mai multă putere de susținere În , un scriitor italian pe nume Scipione Maffei a scris un articol entuziast despre Pianul lui Cristofori incluzând o diagramă a mecanismului Articolul a fost larg distribuite și majoritatea următoarei generații de constructori de piane și-au început munca din cauza citind-o Unul dintre constructorii care a citit articolul a fost Gottfried Silbermann care este mai cunoscut în zilele noastre ca constructor de organe Pianele lui Silbermann erau copii directe ale Cristofori cu un plus important: Silbermann a inventat precursorul pedală de amortizor modernă care ridică toate amortizoarele de pe corzi simultan DAYAS William Dayas s-a născut la New York în din părinți englezi și a murit la Manchester, Anglia, în A rămas orfan la o vârstă fragedă, dar datorită patronajului privat a fost capabil să călătorească la Berlin pentru studii avansate de pian cu Kullak și Ehrlich În timp ce a lui prima întâlnire cu Liszt în vara lui ar fi putut fi oarecum tulburătoare, Liszt și-a recunoscut curând talentul La un masterclass de la Weimar în Dayas interpretat de Sonata în si bemol a lui Julius Reubke minor în prezența lui Liszt care a fost vizibil mișcat La septembrie a cântat Sonata lui Liszt în prezența compozitorului la festivalul Allgemeiner Deutscher Musikverein, desfășurat în acel an la Leipzig După moartea lui Liszt în Dayas s-a mutat în Anglia și la iunie s-a căsătorit cu Margarethe, în vârstă de douăzeci și unu de ani Vocke în Peterborough Dayas a fost numit profesor principal de pian la Colegiul de Muzică din Manchester și din nou în De asemenea, a predat pian la Helsinki, Düsseldorf, Wiesbaden și Köln A fost organist, dar și pianist și a scris pian, orgă, cameră si muzica bisericeasca Scrisorile lui nepublicate către sora lui Emma oferă informații despre Liszt ca profesor, la fel ca notele de curs ale unei discursuri pe care a ținut-o filialei din Manchester Societatea Incorporata a Muzicienilor William Dayas nu a supraviețuit în înregistrare eră DEBUSSY Claude Debussy ( - ) a fost un compozitor și pianist francez și, împreună cu Maurice Ravel, este considerat una dintre cele mai proeminente figuri din domeniul muzica impresionistă Debussy nu era doar printre cei mai importanți dintre francezi compozitori, dar a fost și o figură centrală în toată muzica europeană la începutul secolului al XX-lea secol Muzica lui Debussy definește tranziția de la muzica romantică târzie la secolul XX muzica modernistă În cercurile literare franceze stilul acestei perioade era cunoscut ca simbolism, o mișcare care l-a inspirat direct pe Debussy atât ca compozitor, cât și ca an participant cultural activ Începând cu anii , Debussy și-a dezvoltat în mare parte propriul limbaj muzical independent de stilul lui Wagner, colorat parțial din visător, uneori morbid, romantismul mişcării simboliste "Suite Bergamasque" ( ) sa amintit decorul rococo cu un cinism modern și conținea cea mai populară piesă a sa "Clair de lune' Cvartetul său de coarde în sol minor ( ) a deschis calea mai târziu, mai îndrăzneață, explorare armonică În cvartet a folosit modul frigian și scări întregi care creează un sentiment de armonie plutitoare, eterică Debussy începea să folosească a o singură temă continuă și să se desprindă de formele ternare care fuseseră a pilonul muzicii clasice de la Haydn Debussy a scris o serie de piese pentru pian Setul său intitulat "Pour le Piano" ( ) a folosit armonii și texturi bogate care s-au dovedit mai târziu importante în muzica jazz A lui "Estampes" evocator pentru pian ( ) a dat impresii de locații exotice Debussy intrase în contact cu muzica gamelan javaneză în timpul "Expoziției din Paris din " Universelle', iar 'Pagodes', unul dintre 'Estampes', este rezultatul direct inspirat, vizând pentru o evocare a structurilor pentatonice folosite de muzica javaneză Primul volum al lui Debussy din "Images pour Piano" ( - ) a combinat armonici inovație cu sugestie poetică "Reflets dans l'eau", de exemplu, este un musical descrierea apei ondulate în timp ce "Hommage a Rameau" este lent și dornic nostalgic Debussy a scris celebrul său "Children's Corner Suite" ( ) pentru fiica sa Claude- Emma, pe care a poreclit-o "Chou-chou" În piesa de deschidere, "Doctor Gradus ad Parnassum', Debussy satirizează studiile de pian ale lui Clementi, în timp ce în 'Menestrels' face aluzie la idiomuri de jazz timpurii, iar în Golliwog's Cakewalk' el bate joc de Wagner prin imitând barele de deschidere ale Preludiului lui Wagner la "Tristan și Isolda" Prima carte din "Preludii" ( ), douăsprezece în total, s-a dovedit a fi cea mai de succes a lui Debussy lucru pentru pian Sunt pline de armonii bogate, îndrăznețe și neobișnuite și includ "La Fille" aux Cheveux de Lin' ('Fata cu părul de in') și 'La Cathédrale Engloutie' ("Catedrala scufundată") Debussy a vrut ca ascultătorii, cel puțin inițial, să răspundă intuitiv la aceste preludii așa că a plasat titlurile la sfârșitul fiecăruia mai degrabă decât la început Debussy a compus și a dirijat lucrări orchestrale și a fost critic muzical ocazional pentru a-și suplimenta onorariile de dirijat și de a da lecții de pian Ar putea fi caustic și plin de duh Era entuziasmat de Richard Strauss și Igor Stravinsky, se închina Bach, Mozart și Chopin și a considerat că Liszt și Beethoven sunt niște genii care uneori îi lipsea "gustul" Schubert și Mendelssohn s-au descurcat mai rău; ultimul pe care l-a descris ca "notar facil și elegant" A admirat lucrările pentru pian ale lui Alkan În lucrările sale târzii, armoniile și progresiile de acorduri ale lui Debussy exploatează frecvent disonanțe fără nicio rezoluție formală Spre deosebire de lucrările sale anterioare, el nu mai ascunde discordii în armonii luxuriante, iar formele sale sunt mult mai neregulate și mai fragmentate Acele dintre acordurile sale care aparent nu aveau rezoluție au fost descrise de Debussy ca "acorduri plutitoare" și acestea au fost folosite pentru a stabili tonul și starea de spirit în multe dintre lucrările sale ulterioare Întreaga scară de tonuri domină, de asemenea, o mare parte din muzica târzie a lui Debussy Ultimele două volume de lucrări pentru pian ale lui Debussy, "Etudes" ( ) oferă o varietate de stiluri și textura ca exerciții pianistice și includ piese care dezvoltă formă neregulată la an extrem Alții sunt influențați de tânărul Igor Stravinsky la fel ca suita lui Debussy "En Blanc et Noir' pentru două piane Cel de-al doilea set de "Preludii" pentru pian ( ) îl arată pe Debussy la cea mai avangardă, folosind uneori armonii disonante pentru a evoca stări și imagini, mai ales în ale lui misterioasa 'Canope' Titlul se referă la o urnă funerară care stătea pe lucrarea lui Debussy birou și a evocat un trecut îndepărtat Rudolph Réti a subliniat aceste trăsături ale muzicii lui Debussy care au stabilit un nou conceptul de tonalitate în muzica europeană: ! pasaje sclipitoare și rețele de figurații care distrag atenția de la ocazional absența tonalității; ! folosirea frecventă a acordurilor paralele care în esență nu sunt deloc armonii, dar mai degrabă melodii de acorduri sau unison îmbogățite; ! bitonalitate, sau cel puțin acorduri bitonale; ! utilizarea scalelor de ton întreg și pentatonice; și ! modulații nepregătite fără nicio punte armonică Réti a ajuns la concluzia că realizarea lui Debussy a fost sinteza monofonică "tonalitate melodică" cu armonii, deși diferite de cele ale "tonalității armonice" Muzica lui Debussy este foarte preocupată de starea de spirit și de culoare, așa că este surprinzător de descoperit că unele dintre lucrările sale majore au fost structurate în jurul modelelor matematice în timp ce foloseau a structură clasică, cum ar fi forma sonată Howat ( ) a sugerat că unele dintre cele ale lui Debussy piesele pot fi împărțite în secțiuni care reflectă raportul de aur În unele piese acestea diviziunile urmează diviziunile standard ale structurii generale, în timp ce în altele marchează descoperi alte caracteristici semnificative ale muzicii În "La Cathédrale Engloutie" edițiile publicate nu au instrucțiunile de a juca barele - și - cu o viteză de două ori mai mare față de restul pe care a făcut-o Debussy însuși în a lui reproducerea înregistrărilor la pian Când piesa este analizată cu această alterare, urmează proporțiile secțiunii de aur Debussy a fost unul dintre cei mai influenți compozitori ai secolului al XX-lea și este unul dintre cei mai importanți și populari compozitori pentru pian Armoniile lui, radicale prin ele ziua, a influențat aproape toți compozitorii majori ai secolului al XX-lea, în special Stravinsky, Messiaën, Bartók și Boulez DIMINUENDO Diminuendo, numit și decrescendo, este o scădere a volumului sunetului de pian în a frază muzicală Se obtine prin scaderea cu grade a presiunii cu care degetele lovesc fiecare notă Diminuendo este o parte vitală a stilului cantabile și a tuturor joc expresiv la pian Diminuendo este un mod obișnuit de a interpreta o frază descendentă, la fel cum crescendo este a mod obișnuit de a interpreta o frază ascendentă Diminuendo este marcat de compozitor prin cuvântul "diminuendo" sau abrevierea acestuia "dim" sau printr-o "ac de păr" în scădere Într-un diminuendo, este vital să planificați nivelul dinamic astfel încât să înceapă suficient de tare că diminuendo poate fi făcut efectiv Dacă tăcerea este cel mai mare efect în muzică, atunci diminuendo este poate al doilea cel mai mare efect efect O persoană care l-a auzit pe Chopin jucând a spus că, într-o ocazie, părea să folosească diminuendo în fiecare frază Chopin în propria sa muzică foarte des în mod specific marchează diminuendo în special în pasajele coborâte Un diminuendo este foarte util în secvențele descrescătoare în Bach și în alte părți, și, cu sau fără rallentando, este adesea folosit și pentru sfârșitul unei fraze S-a spus că Mozart nu a avut niciodată nevoie să marcheze un diminuendo pentru că asta ar trebui să fie aplicat întotdeauna la notele sub o slur în muzica sa, indiferent dacă slur acoperă două note sau orice număr de note mai mare de două Ca o regulă absolută, în toate cazurile, aceasta poate fi îndoiat, dar s-ar aplica în majoritatea cazurilor unei insulte de două note în muzica pentru pian a lui Mozart sau a oricărui alt compozitor În compozițiile pentru pian din perioada romantică, precum "Estrella" din "Carnavalul" de Schumann, a linie melodică în jos, chiar dacă este marcată forte fără nicio marcare ulterioară deseori să fie jucat cu un diminuendo DRAESEKE Felix Draeseke ( - ) și-a publicat Sonata Quasi Fantasia opus în cu un dedicatie lui Hans von Bülow A fost influențată de construcția ciclică a lui Liszt sonată Liszt a vorbit foarte bine despre opera lui Draeseke, deși nu s-a referit la influențe în ea a propriei Sonate DUET Un duet de pian este format din doi pianiști, patru mâini, la un pian și se poate referi și la compoziţia pentru pian în sine Fantezia lui Schubert în fa minor opus D este cea mai mare popular dintre toate duetele cu pian Mozart a scris o serie de sonate scurte pentru duet pentru pian În trecut, lucrările orchestrale au fost adesea aranjate pentru duet cu pian DUO Un duo de pian este format din doi pianiști, câte unul la fiecare pian și se poate referi și la pian compoziția în sine Mozart și-a arătat măiestria stilului antifonal în Sonata sa pentru două piane în re major K , care este una dintre cele două compoziții ale sale care declanșează "Efectul Mozart" Valsul lui Arensky din Suita sa pentru două piane este un alt pian popular duo Lucrările pentru orgă și lucrările orchestrale au fost adesea aranjate pentru duo sau duet cu pian Concertele pentru pian sunt adesea repetate cu partea orchestrală redusă la un al doilea pian DINAMICĂ Niveluri dinamice Există un maxim de aproximativ douăsprezece niveluri dinamice distinct audibile pentru fiecare notă pianul Un nivel dinamic este un grad de cantitate de ton, adică un grad de catifelare sau zgomotul Fiecare cantitate de ton depinde și depinde numai de forța cu care ciocanul lovește sfoara Forța cu care ciocanul lovește sfoara depinde, și depinde numai, de forța cu care se lovește cheia Compozitorii marchează adesea dinamica pentru a indica nivelul dinamic general la care se află un pasaj va suna mai degrabă decât forța reală a degetelor Acest punct crucial poate fi cu ușurință trecute cu vederea, dar trebuie avute în vedere pentru a ajuta la relaxare și pentru a evita efortul inutil Dinamica terasei Pianul este poate mai potrivit pentru gradări și nuanțe dinamice decât terasa dinamica Mozart a marcat în mod obișnuit dinamica terasei de pian (moale) și forte (tare) dar acestea de foarte multe ori au un caracter dual ca structură indicativă Pianul și fortele contrastul în Beethoven este de obicei puternic marcat și este adesea foarte dramatic și eficient Muzica de pian a lui Schumann nu reușește adesea să transmită în mod eficient ascultătorului o distincție între nivelurile dinamice URECHE Cântând muzică la pian fără partitură, după ce ai ascultat-o fără partitură, se numește joc după ureche Este o abilitate utilă de dezvoltat PRIMIILE PIESE Cele mai vechi piane și tonul, tehnica și compozițiile lor au fost concepute în tradiţia clavecinilor şi clavicordilor În Lodovico Giustini a publicat "Sonate da Cimbalo di Piano e Forte' Această colecție a inclus douăsprezece sonate cu dinamică marcaje care implică crescendos și diminuendos și a fost prima lucrare publicată scris special pentru pian Nicio altă piesă scrisă special pentru pian nu este cunoscută până în , când Muzio Clementi a scris cele trei Sonatine ale sale opus Din acel moment pianul a fost suficient distinct pentru a inspira un nou tip de joc și un nou tip de literatură tastaturi trebuia să învețe noi tehnici CPE Bach a spus că "pianul cel mai recent, când este robust și bine construit, are multe calități fine, deși atingerea sa trebuie să fie atentă rezolvată, o sarcină care nu este lipsită de dificultăți ' Până la sfârșitul secolului al XVIII-lea, pianul era suficient de fiabil și de puternic inspiră compozitori precum Mozart și Beethoven să compună în special lucrări pentru pian Ar putea chiar să prezinte pianul ca instrument solo cu o orchestră FLEXIBILITATE COT Flexibilitatea, mișcarea și poziția cotului sunt foarte importante în cântarea la pian, mai ales în lucrări precum Studiul lui Chopin în do major opus nr unde dreapta acordurile rupte de mână trebuie să acopere extinderea largă a tastaturii Potrivit lui Chopin, uniformitatea scărilor (și, de asemenea, arpegii) a fost fondată nu numai pe cea mai mare egalitate posibilă în puterea degetelor și un deget mare complet nestingherit încrucișarea sub și peste - care se realizează prin exerciții cu cinci degete - dar mult mai mult pe a mișcarea laterală a mâinii, nu sacadată, dar întotdeauna alunecare uniformă, cu cotul atârnând complet și liber; aceasta a căutat să ilustreze pe tastatură prin a glissando PIANE ENGLISH Progresul tehnologic timpuriu a datorat mult firmei engleze Broadwood, care avea deja o reputație pentru splendoarea și tonul puternic al clavecinilor sale Broadwood a construit instrumente care au fost progresiv mai mari, mai puternice și mai puternice construit Broadwood a trimis piane atât la Haydn, cât și la Beethoven și a fost prima firmă pentru a construi piane cu o gamă de peste cinci octave: cinci și o cincime în anii , șase până în (Beethoven a folosit notele suplimentare în lucrările sale ulterioare) și șapte până în Producătorii vienezi au urmat tendințele producătorilor englezi, dar instrumentele lor au făcut-o acțiuni de pian mai sensibile ERARD Sebastien Erard s-a născut la Strasbourg, unde a devenit familia sa de origine elvețiană înfiinţat în jurul anului Tatăl şi fratele său mai mare erau ambii ebanişti şi alți membri ai familiei Erard erau auritori sau sculptori în lemn Ca și în cazul lui Broadwood poseda cunoștințe de prelucrare a lemnului a fost un bun început pentru a construi piane Potrivit nepotului lui Sebastien, Pierre Erard ( - ), Sebastien și Jean-Baptiste Erard s-a înființat ca producător de instrumente în - Pianul a devenit foarte curând un serios rival cu clavecinul și Erards au fost printre primii interesați de pian, harpa venind mai târziu Potrivit lui Fétis, care pare să-și fi obținut informațiile direct de la însuși Erard tânărul Sebastien a sosit la Paris în jurul anului și a servit o ucenicie ca a fabricator de clavecin Câțiva ani mai târziu era gata să-și facă propriile instrumente și a clavecinul mecanic realizat pentru M de la Blancherie i-a stabilit renumele The sprijinul ducesei de Villeroy a fost o piatră importantă în cariera sa de început ca ea i-a asigurat un atelier în Hôtel de Villaroy unde în a făcut-o a pian pătrat bazat pe modele englezești În , Erard a câștigat protecția lui Ludovic al XVI-lea împotriva breslei producătorilor de instrumente care încercau să-l împiedice să producă piane El a furnizat mai multe piane Marie-Antoinette, inclusiv o clavecin mécanique din cu pedale pentru efecte crescendo și un pian pătrat datat (anul Erard s-a stabilit la nr rue du Mail Primele piane au fost construite probabil cu puțin timp înainte de ca arhivele Erard menționați cinci "piane forme clavecin" în Cel mai vechi existent din se află în Muzeul La Villette din Paris ca un alt instrument dintr-o colecție privată cu un eticheta apocrifă datată pare să fie câțiva ani mai târziu Potrivit lui Fetis, Jean- Baptiste Erard ( - ) a venit să-și ajute fratele în timp ce se afla la Hôtel de Villaroy (Pierre a spus că a fost acolo de la bun început) și cei doi frați a înființat Société Erard în În , dacă îl urmăm pe Pierre Erard, Sebastien a fost la Londra pentru a înființa fabrica engleză la Marlborough Street și este posibil că a mers în Anglia de mai multe ori înainte de atunci Se pare că fabrica Erard din Londra s-au specializat în harpe, deoarece cel mai vechi pian Erard din Londra pare să dateze din aproximativ Unele dintre instrumentele timpurii făcute de Erard arată deja toate semnele de geniu inventiv, cum ar fi clavecinul mecanic, pianul combinat și pianul de transpunere, Producția generală a lui Erard înainte de a fost, totuși, mai remarcabilă pentru rafinament și calitate a construcției decât pentru noutatea sa de design Geniul lui Erard a ieșit în prim-plan în cei treizeci de ani care îi mai rămăseseră să trăiască în al XIX-lea cu o serie de invenții geniale care aveau să marcheze istoria construcție de pian și harpă El sa concentrat în primul rând pe harpă și a creat dubla miscare in dupa ce a cercetat-o timp de cativa ani Această invenție, ca să citez Pierre Erard "a dat dovada incontestabilă a geniului mecanic al lui Sebastien Erard, așa cum este greu de imaginat ceva mai complex decât mecanismul dublului harpei circulaţie' Potrivit lui Pierre, după ce a rezolvat cu succes această problemă dificilă, Sebastien s-a mutat la cea a repetarii rapide a notelor la actiunea pianului cu coada Sebastien avea de fapt, mă gândesc la această problemă din cel puțin, așa cum a scris el în acel an a descrierea unei acțiuni majore cu o verificare intermediară care permite pilotului să se întoarcă sub patul ciocanului fără a ridica cheia în sus Această cercetare a venit pentru prima dată fructificare în , data brevetului pentru foarte ingeniosul "mécanique à étrier" care poate să fie studiat pe mai multe piane existente în muzeele instrumentelor din Paris și Bruxelles Acest a fost primul pas către soluția definitivă, geniala acțiune dublă de evadare care a fost brevetat în și este folosit și astăzi într-o formă ușor modificată în modern piane de concert Un alt brevet major, în , a fost cel al agrafelor metalice care împiedică sforul să se ridice cu lovitura ciocanului Brevetul dublu de evadare a fost scos de Pierre Erard la Londra și nu de al lui unchiul Fabrica din Londra a construit de atunci piane precum și harpe și probabil specializată în noul pian de concert Sebastien era până acum un bătrân și nu a făcut-o doresc să se confrunte cu aceleași dificultăți și dezamăgiri care au însoțit introducerea harpei cu dublu mişcare Invenția lui Erard nu a fost acceptată ușor, deși Liszt a adoptat-o începând cu și timp de câțiva ani Erard a continuat efectuând atât acțiuni de tip vechi cât și de tip nou În , când Pierre a cerut reînnoirea brevetului, el a susținut că instrumentele nu erau foarte bine cunoscute publicului larg și că s-au răspândit zvonuri în acest sens lipsa lor de soliditate Abia după moartea lui Sebastian, în , a început invenția sa aducând bani pentru Pierre La moartea sa, în , Erard devenise cel mai mare făuritor de piane din lume, dominând scena concertelor fără rival Deși Sebastien nu a trăit pentru a vedea perioada de glorie a lui Erard, nu avea cu adevărat niciun motiv să plangeti După ce a început ca un muncitor sărac, și-a încheiat viața cu Legiunea d'Honneur ( ), trăind într-un frumos castel plin de opere de artă excepționale A lui colecție de picturi, vândută după moartea sa de Pierre la Paris ( ) și Londra ( ) a adus de franci care a fost folosit de nepotul său pentru a investi în dezvoltarea de noul concert cu dublă repetiție grand Sebastien a avut de fapt mai multe colecții succesive, cumpărând sau vânzând în funcție de situația financiară a afacerii sale cu harpă și pian În a trimis un lot mare de picturi în Anglia să fie vândute pentru a-l ajuta să iasă din dificultățile cauzate de războaiele napoleoniene Din păcate, barca care transporta picturile s-a scufundat, ducând la eşecul firmei Erard din Paris Firmei i s-a permis să continue producția de piane iar datorită profiturilor filialei din Londra falimentul a fost ridicat în Între moartea lui Sebastien și cea a lui Pierre au existat puține invenții de remarcat (cu excepția barei d'harmonie precursoare la capo dastro din ) și firma concentrat pe dezvoltarea și îmbunătățirea pianului cu acțiune cu dublu escapement Odată cu creșterea tensiunilor corzilor și ciocanele mai mari, structura de tip clavecin de pianul de tip timpuriu nu era suficient de bun și acțiunea trebuia să fie mai solidă Plăci metalice pentru știfturi au fost montate de la mijlocul anilor , rezolvând o defecțiune structurală inerentă la tipul timpuriu, blocuri de știft mai grele au fost montate pe o structură mult mai grea și ciocan tijele erau făcute dintr-o singură bucată, mai degrabă decât tipul "scării" foarte elegant, dar fragil The rezultatul final, regele sălii de concert în anii , a fost atât de realizat încât Erard a continuat să o facă până în anii , introducând doar mici îmbunătățiri, cum ar fi ca lire mai rezistente și bare mai bine finisate Liszt a primit un nou pian cu cotă Erard în fiecare an de la firma Erards în schimbul cântând și promovând instrumentele lor Se știe că și-a cântat Sonata pe a lui propriul Erard, precum și probabil pe celelalte piane de care dispune Pianul cu cotă Erard din anii avea ciocane mai mici, o acțiune mai ușoară, o cheie mai scurtă toamnă, taste puțin mai înguste și taste albe mai scurte față de tastele negre Pianişti ar fi fost mai ușor să cânte lucrări virtuoase la pianul cu cotă Erard, mai ales pasaje care implică repetarea notelor, decât pe pianul modern a inventat Erard acțiunea de dublă scăpare adoptată de atunci de către toți producătorii de piane Pianul cu cotă Erard nu era încordat, nici nu era încadrat în întregime din metal și nu avea nicio formă sonoritatea pianului modern Era supraamortizat, adică amortizoarele erau sub corzi și amortizate de arcuri nu de gravitație Amortizoarele nu s-au umezit ca în mod clar ca cei de la pianul modern și nu era o asemenea diferență între sonoritate amortizată și neamortizată Basul nu era la fel de tunător, iar înaltele nu la fel de clopoțel ca pe pianul modern Steinway EVADARE scăpare unică Decizând să lovească coarda în loc să o ciupească, Cristofori și-a transformat instrumentul într-un instrumente de percutie Fiecare instrument de percuție produce un sunet având principalul său corp vibrant lovit de un clopot, tobă, chimval sau ciocan de pian The instrumentul care face lovirea nu trebuie doar să ia contact, ci trebuie să obțină imediat departe din nou Dacă nu, atunci există un zgomot, nu o vibrație prelungită Acesta este problema combinării unui ciocan cu o pârghie de cheie Dacă cineva lipește pur și simplu un ciocan pe capătul unei chei pivotante și apoi apăsați celălalt capăt cu degetul, ciocanul va face rămâne în contact cu sfoara atâta timp cât degetul este ținut apăsat Un dispozitiv trebuie să fie conceput pentru a permite ciocanului să revină imediat, indiferent dacă cheia este apăsată sau nu Un astfel de dispozitiv se numește evadare Este în esență un băț vertical, numit cric, care este montat chiar deasupra spatelui cheii Când capătul din față al cheii pleacă în jos, capătul din spate urcă, iar cricul împinge ciocanul spre sfoară și apoi cade imediat înapoi chiar dacă tasta este apăsată Cristofori a reușit să rezolve problema fundamentală a proiectării pianelor Ciocanele trebuie să lovească șirul, dar nu trebuie să rămână în contact cu șirul (deoarece rămâne o tangentă în contact cu o coardă de clavicord) deoarece aceasta ar atenua sunetul Ciocanele trebuie să revină în poziția de odihnă fără să sară violent și trebuie să fie posibil repeta rapid o nota Acțiunea de pian a lui Cristofori, care era o singură scăpare, a servit ca un model pentru numeroasele abordări diferite ale acțiunilor de pian care au urmat dubla evadare În anii , centrul inovației se mutase la Paris, unde firma Erard piane fabricate folosite de Chopin și Liszt Sebastien Erard a inventat dubla acțiune de evadare, care permitea repetarea unei note chiar dacă cheia nu se ridicase încă la poziția sa verticală maximă Acest lucru a facilitat repetarea notelor, acordurilor și octave și în general a facilitat jocul rapid Când invenția a devenit publică, așa cum a fost revizuită de Henri Herz, dubla scăpare acțiunea a devenit treptat standard la toate pianele Liszt a exploatat invenția în pianul său lucrări dintre care multe ar fi greu de jucat altfel EVOLUŢIE Pianul este un instrument muzical cântat cu ajutorul unei claviaturi Pianul produce sunetul lovind corzi de oțel cu ciocane de pâslă care revin imediat, permițând sfoară pentru a continua să vibreze Aceste vibrații sunt transmise prin punți către placa de sunet, care le amplifică Pianul este utilizat pe scară largă în muzica occidentală pentru interpretare solo, muzică de cameră, voce acompaniament, compunere și reaudire Deși nu este portabil și adesea scump, versatilitatea și ubicuitatea pianului l-au făcut unul dintre cele mai familiare muzicale instrumente Tastatura pianului oferă un mijloc ușor de melodie și armonie interacțiune și, întrucât un număr mare de compozitori au fost și sunt pianiști pricepuți, the pianul a fost adesea folosit ca instrument de compoziție Pianele au fost și sunt încă populare instrumente pentru proprietate privată și utilizare în sala de concert Cuvântul "pian" este o formă prescurtată a cuvântului "pianoforte", care este rar folosit cu excepția limbajului formal Este derivat din numele original italian al instrumentului, "clavicembalo col piano e forte" sau "clavicembal cu moale și tare" Aceasta se referă la reacția instrumentului la atingerea tastaturii, ceea ce permite pianistului să producă note la diferite niveluri dinamice prin controlul vitezei cu care ciocanele lovesc corzile Bartolomeo Cristofori din Padova, Italia, care a fost angajat de prințul Ferdinand de Medici în calitate de păstrător al instrumentelor, este considerat inventatorul pianului Medicii familia deținea un pian în și este posibil să fi existat un pian construit în și a prototip în Cele trei instrumente Cristofori au supraviețuit care astăzi datează din secolul anii Pianul a fost bazat pe invenții tehnologice anterioare Mecanismele tastaturii instrumente precum clavicordul și clavecinul erau binecunoscute Într-un clavicord corzile sunt presate de tangente în timp ce într-un clavecin sunt ciupite de penne Secole de muncă asupra mecanismului clavecinului arătaseră cea mai eficientă modalități de a construi carcasa, placa de sunet, puntea și tastatura Cristofori, care a fost un expert constructor de clavecin, cunoștea bine acest corp de cunoștințe Cristofori a reușit să rezolve problema fundamentală a proiectării pianelor Ciocanele trebuie să lovească sfoara dar nu trebuie să rămână în contact cu sfoara, deoarece rămâne o tangentă în contact cu o coardă de clavicord, deoarece aceasta ar atenua sunetul Ciocanele trebuie să revină în poziția de odihnă fără să sară violent și trebuie să fie posibil repeta rapid o nota Acțiunea de pian a lui Cristofori a servit drept model pentru mulți diferiți abordări ale acțiunilor de pian care au urmat Instrumentele timpurii ale lui Cristofori au fost realizate cu corzile subțiri și erau mult mai silențioase decât pianul modern Clavicordul era singurul instrumentul anterior cu tastatură capabil de nuanțe dinamice controlate minut prin tastatura Pianele erau mai tare și aveau mai multă putere de susținere decât clavicordul În , un scriitor italian pe nume Scipione Maffei a scris un articol entuziast despre Pianul lui Cristofori incluzând o diagramă a mecanismului Articolul a fost larg distribuite și majoritatea următoarei generații de constructori de piane și-au început munca din cauza citind-o Unul dintre constructorii care a citit articolul a fost Gottfried Silbermann care este mai cunoscut în zilele noastre ca constructor de organe Pianele lui Silbermann erau copii directe ale Cristofori cu un plus important: Silbermann a inventat precursorul pedală de amortizor modernă care ridică toate amortizoarele de pe corzi simultan Silbermann i-a arătat lui Bach unul dintre instrumentele sale timpurii în anii , dar Bach a crezut asta notele mai înalte erau prea moi pentru a permite o gamă dinamică completă El a aprobat, totuși a unui pian ulterior în și chiar a servit ca agent în vânzarea pianelor lui Silbermann Fabricarea pianelor a înflorit la sfârșitul secolului al XVIII-lea în școala vieneză care au inclus Andreas Stein (care a lucrat în Augsburg, Germania) și producătorii vienezi, Nanette Stein (fiica lui Johann Andreas Stein) și Anton Walter piane vieneze erau construite cu rame de lemn, două șiruri pe bilet și aveau ciocane acoperite cu piele La unele dintre aceste piane vieneze notele erau colorate diferit de cele ale piane moderne, cu note negre corespunzătoare notelor albe de astăzi și maro sau note albe corespunzătoare notelor negre actuale Era pentru astfel de instrumente pentru care Mozart și-a compus concertele și sonatele și replici ale acestora sunt construite astăzi pentru utilizarea muzicii sale în interpretări instrumentale autentice Pianele din vremea lui Mozart aveau o sunet mai moale, mai clar și mai puțină putere de susținere decât pianele de astăzi Termenul "pian" este adesea folosit în zilele noastre pentru a distinge instrumentul din secolul al XVIII-lea de pianele de mai târziu În perioada - pianul Mozart a suferit schimbări majore care au condus la modern forma instrumentului Acest lucru a fost ca răspuns la o preferință consistentă a compozitorilor și pianiști pentru un sunet de pian mai puternic și mai susținut A fost, de asemenea, un răspuns la revoluție industrială în curs de desfășurare care a făcut disponibil oțel de înaltă calitate pentru coarde și turnare de precizie pentru producerea ramelor din fier Gama pianului era de asemenea a crescut de la cele cinci octave ale zilei lui Mozart la octavele de " ale pianului modern Progresul tehnologic timpuriu a datorat mult firmei engleze Broadwood, care avea deja o reputație pentru splendoarea și tonul puternic al clavecinilor sale Broadwood a construit instrumente care au fost progresiv mai mari, mai puternice și mai puternice construit Broadwood a trimis piane atât la Haydn, cât și la Beethoven și a fost prima firmă pentru a construi piane cu o gamă de peste cinci octave: cinci și o cincime în anii , șase până în (Beethoven a folosit notele suplimentare în lucrările sale ulterioare) și șapte până în Producătorii vienezi au urmat aceste tendințe, dar instrumentele lor aveau pian mai sensibil actiuni În anii , centrul inovației se mutase la Paris, unde firma Erard piane fabricate folosite de Chopin și Liszt Sebastien Erard a inventat dubla acțiune de evadare, care permitea repetarea unei note chiar dacă cheia nu se ridicase încă la poziția verticală maximă și a facilitat jocul rapid Când invenţia devenită publică, după cum a fost revizuită de Henri Herz, acțiunea de dublă evadare a devenit treptat standard la toate pianele Pianul trece la alte inovații tehnice majore în secolul al XIX-lea Trei corzile, mai degrabă decât două, au ajuns să fie folosite pentru toate, cu excepția notelor inferioare Rama de fier, de asemenea numită placa, s-a așezat deasupra tablei de sunet și a servit drept bastion principal împotriva forța de tensiune a corzii Cadrul de fier a fost soluția finală la problema integritatea structurală pe măsură ce corzile au fost făcute treptat mai groase, mai tensionate și mai numeroase Cadrul din fontă dintr-o singură piesă a fost brevetat în la Boston de către Alpheus Babcock Aceasta a combinat știftul de cuplare din metal (revendicat în de Broadwood în numele lui Samuel Hervé) și barele rezistente (revendicate în de Thorn și Allen dar și revendicate de Broadwood și Erard) Babcock a lucrat ulterior pentru firma Chickering & Mackays, care a patentat primul cadru complet din fier pentru pian cu cotă în Metal forjat compozit cadrele au fost preferate de mulți producători europeni până când sistemul american a fost complet adoptată la începutul secolului al XX-lea Acoperirile de ciocan de pâslă au fost introduse pentru prima dată de Henri Pape în și au fost treptat a înlocuit ciocanele anterioare din piele stratificată Husele de ciocan de pâslă erau mai multe intervale dinamice consecvente și permise mai largi, cum ar fi greutățile ciocanului și tensiunile corzilor a crescut Pedala de sostenuto inventată a fost în de Boisselot și îmbunătățită de Steinway firmă în Supracordarea a fost inventată de Jean-Henri Pape în anii și a fost patentată pentru prima dată pentru utilizare generală la piane cu cotă din Statele Unite de către Henry Steinway în The scara supraînșirată, numită și "încrucișare", presupunea plasarea corzilor într-un aranjament înclinat suprapus vertical, cu două înălțimi de punți pe tastatură mai degrabă decât doar unul Acest lucru a permis să se potrivească șiruri mai mari, dar nu neapărat mai lungi cazul pianului În , Theodore Steinway a brevetat un sistem de duplexuri sau cântare alicote pentru control diferite componente ale vibrațiilor corzilor prin acordarea părților lor secundare în octavă relaţii cu lungimile de sondare Sisteme similare au fost dezvoltate de Blüthner în , precum și de Taskin Pianele de astăzi și-au atins formele actuale până la sfârșitul secolului al XIX-lea, dar unele primele piane aveau forme și modele care nu mai sunt folosite Pianul pătrat avea corzi orizontale dispuse diagonal peste carcasa dreptunghiulara deasupra ciocanelor si cu tastatura aşezată în partea lungă Grandul înalt, înșirat vertical și vertical era dispuse cu placa de sunet și punți perpendicular pe taste, iar deasupra acestora, deci că sforile nu se prelungeau până la podea "Girafa" înșirate în diagonală, piramidă și pianele cu liră au folosit acest principiu în carcase cu forme mai evocatoare Cel foarte înalt pian cabinet, care a fost introdus de Southwell în și construit până la , avea șiruri dispuse vertical pe un cadru continuu cu poduri extinse aproape de podea în spatele tastaturii și a avut, de asemenea, o acțiune foarte mare de autocolante Scurta cabana pian vertical, sau pianono, cu coarde verticale, creditat lui Robert Wornum a fost construit în jurul anului până în secolul al XX-lea Erau informal numite "piane amortizoare" din cauza mecanismului lor de amortizare proeminent Pianele erau distinsă de montantii oblici sau înșirați în diagonală, popularizați în Franța de Roller & Blanchet la sfârșitul anilor Micul spinet vertical a fost fabricat din de la mijlocul anilor încoace Poziția joasă a ciocanelor a necesitat folosirea unei căderi acțiune pentru a păstra o înălțime rezonabilă a tastaturii EXAMENE Examenele de muzică fac parte din viața celor care studiază pianul Muzica australiană Examinations Board (AMEB) desfășoară examene de muzică în Australia, în afară de cele conduse de universități, conservatoare, școli, consilii de studii și examinând cadavrele originare din Anglia Sunt efectuate examene pentru evaluare abilități de interpretare la pian, vioară și alte instrumente și în teoria muzicii AMEB examinatorii sunt formați din profesori din universități, conservatoare și studiouri private care sunt angajați să facă această muncă Notele la pian merg până în clasa a opta, atunci Diploma de Asociat (A Mus A), iar apoi Licențiat (L Mus) care necesită un concert standard de performanță Activitatea AMEB este finanțată din taxele de examen și din veniturile din vânzările publicațiilor sale cu partituri clasificate Când vă pregătiți pentru o examinare la pian, selectați acele piese din piesele de set care se potrivesc mâinile tale și îți place să te joci Este păcat dacă nu-ți place Bach pentru că el este obligatoriu, iar examinatorii aud întotdeauna Bach direct Învață-ți piesele în timp bun pentru examinare și exersați-le în mod regulat, dar alternativ cu alte piese, astfel încât piesele de examinare să nu devină învechite prin exersare Cereți profesorului să vă dea un examen de probă cu câteva săptămâni înainte de examen Asta va să vă ofere o impresie despre examinarea în sine și să vă ofere totuși ceva timp la care să lucrați orice aspecte care apar Profitați de fiecare ocazie pentru a vă juca piesele pentru familie și prieteni și ascultați orice sfat util Căutați oportunități de performanță ca solist sau acompaniator sau ca parte a unui duet cu pian Una dintre cele mai bune moduri de a te obisnui a performa înseamnă a te juca cu ceilalți Experiența de a juca cu alții are avantajul de a lua în centrul atenției propria performanță Participați la concerte de pian, urmăriți alții interpretează și ascultă muzică pe posturi de radio clasice și pe CD-uri Când se apropie ziua examenului, jucați-vă piesele în haine și pantofii pe care îi veți purta, asigurându-vă că sunteți confortabil, dar având grijă aspectul tău Învățați în avans cum să ajungeți la centrul de examinare, astfel încât sosi cu zece minute înainte Asigurați-vă că puteți pronunța corect titlurile și compozitorii pieselor tale Încearcă să aranjezi să exersezi la pianul pe care vei cânta Acest lucru va fi probabil nu va fi posibil, dar măcar încercați să obțineți experiență de a cânta pe diferite piane Când ajungeți să cântați pe un pian ciudat, s-ar putea să vă fie greu să vă adaptați Asta va să fie așa mai ales dacă pianul pe care vei cânta este un pian cu cotă și ai a fost cântat doar pe un pian vertical unde biroul de muzică este la o înălțime diferită În sala de așteptare, încălzește-ți mâinile masând-le ușor și fă ceva încet, profund respirația pentru a ajuta la depășirea sentimentelor de nervozitate Când intri în examen zâmbește camera și salută examinatorul Reglați scaunul pentru pian astfel încât să aibă înălțimea corectă Dacă există doi examinatori, probabil că unul va avea un rol mai activ, dar ar trebui interacționează cu amândoi Regulile de examinare permit de obicei orice ediție recunoscută, cu excepția utilizării unei ediții ürtext ar fi bine privit Sunt necesare două copii identice ale muzicii O copie a muzica este furnizată examinatorului pentru a fi utilizată în timpul examinării Cealaltă copie va fi folosit de dvs dacă nu jucați din memorie Marcaje pentru degete, expresie și pedalarea trebuie să fie ștearsă complet sau folosite copii curate Nu folosiți fotocopii unde aceasta ar încălca legea dreptului de autor Aflați cât mai multe despre fiecare piesă și fiți pregătiți să răspundeți la întrebări despre titlul piesei, numele compozitorului, naționalitatea compozitorului și contemporani și structura și stilul muzicii Examinatorul probabil va decide ordinea pentru cântare, teste auditive și piese Nu reda niciodată repetarea la examene Stai calm, joacă-te frumos și distrează-te Dacă vă bucurați de întreaga experiență sunt șanse ca și examinatorul să o facă Când sosește raportul examinatorului citește-l și invata din ea EDIȚII FACSIMILE Edițiile în facsimil prezintă o reproducere fotografică a uneia dintre sursele originale pt o operă de muzică Ele sunt folosite de savanți împreună cu artiștii care urmăresc bursă ca parte a pregătirii lor Sonata Liszt și multe dintre lucrările pentru pian lui Chopin au fost publicate în ediții de facsimil O ediție în facsimil a autografului și a fost publicată prima ediție a Sonatei "Moonlight" a lui Beethoven Manuscrisul autograf al Sonatei Liszt este depozitat la Pierpont din New York Biblioteca Morgan din Colecția Robert Owen Lehman Henle a publicat-o în în a ediție facsimil color cu un post-scriptum de Claudio Arrau Nimic nu bate fascinația de a studia manuscrisul autograf propriu-zis al unui compozitor prin intermediul unei ediţii în facsimil O ediție ürtext, însă, adaugă valoare, prin integrare dovezi din mai multe surse și exercitarea judecății academice informate și este mai ușor de citit decât o ediție în facsimil FAY viaţă Amy Fay ( - ) a fost o americancă care a studiat cu Franz Liszt pentru o perioadă în În scrisorile ei din mai și iunie , de la Weimar către familia ei din America, ea a povestit despre lecțiile ei de pian cu Liszt și a făcut o descriere vie a lui și a jocului lui Colecția ei de scrisori a apărut în America în și într-o traducere germană a anul urmator Pe lângă un capitol despre Liszt din care sunt următoarele extrase luată, cartea ei conținea o relatare a lecțiilor ei cu Tausig, Kullak și Deppe Amy Fay s-a întors la Weimar în , deoarece Göllerich a raportat despre un curs de master Liszt a avut loc la Weimar în după-amiaza zilei de luni august "După dublu-whist până la ora , iar în încheiere, spectacolul pieselor americane de Miss Fay și Miss Senkrah' Fay și Liszt Amy Fay a scris: " mai Aseară am ajuns la Weimar și în seara asta am fost la teatru, care este foarte ieftin aici, iar prima persoană pe care am văzut-o, stând într-o cutie vizavi, a fost Liszt, de la care, după cum știți, sunt hotărât să iau lecții, deși va fi un lucru dificil, Mi-e teamă, așa cum mi se spune că Weimar este supraaglomerat cu oameni care fac aceeași treabă L-am recunoscut pe Liszt după portretul său și m-a distrat și m-a interesat foarte mult observa-l Se făcea agreabil cu trei doamne, dintre care una era foarte bună frumos Stătea cu spatele la scenă, fără să acorde nici cea mai mică atenție, aparent, lui joacă, căci el însuși a continuat să vorbească tot timpul și totuși nu i-a scăpat nici un rost, așa cum eu putea spune după expresiile și gesturile lui Liszt este cel mai interesant și izbitor bărbat care se poate imagina Înalt și ușor, cu ochi adânci, sprâncene umplute și păr lung, cenușiu, pe care îl poartă despărțit în mijloc Gura i se ridică la colțuri, ceea ce îi dă un cel mai viclean și Expresie mefistofeliană atunci când zâmbește, și întreaga lui înfățișare și maniere au un fel de eleganță și ușurință iezuită Mâinile lui sunt foarte înguste, lungi și zvelte degete care arată de parcă ar avea de două ori mai multe articulații decât ale altor oameni Așa sunt flexibil și suplu care te face nervos să te uiți la ele Orice ca lustruirea lui manierele lui nu le-am văzut niciodată Când s-a ridicat să părăsească cutia, de exemplu, după adieux doamnelor, și-a pus mâna la inimă și și-a făcut o plecăciune finală - nu cu afectare, sau într-o simplă galanterie, dar cu o curtență liniștită care te făcea să simți că nu alt mod de a te închina unei doamne era corect sau potrivit A fost cel mai caracteristic Dar cel mai extraordinar lucru la Liszt este varietatea sa minunată de expresie și joc de caracteristică Într-o clipă, fața lui va arăta visătoare, umbră, tragică Următorul el va fi insinuant, amabil, ironic, sardonic; dar mereu cu aceeași captivantă grația manierelor El este un studiu perfect Nu-mi pot imagina cum trebuie să arate când este joc El este tot spirit, dar cel puțin jumătate din timp, un spirit batjocoritor, ar trebui să spun eu am am auzit deja cele mai remarcabile povești despre el Toți Weimarul îl adoră și oamenii spune că femeile încă înnebunesc perfect după el mai Liszt arată ca și cum a trecut prin toate și are fața cusuta cu experienta Este destul de înalt și îngust și poartă o haină lungă de stareț aproape până în picioare M-a făcut să mă gândesc la un magician de altădată mai mult decât la orice, și am simțit că cu o atingere a baghetei lui ne poate transforma pe toți mai Liszt a interpretat ultimele trei mișcări ale Sonatei în si minor a lui Chopin Era prima dată când l-am auzit, și nu știu care a fost cel mai extraordinar, - the Scherzo, cu ușurința și rapiditatea sa minunată, Adagioul cu profunzimea și patosul său, sau ultima mișcare, unde toată tastatura părea să donneren und blitzen (tună și luminează) Există o asemenea intensitate în tot ceea ce joacă el, încât nu are parcă ar fi o simplă muzică pe care o ascultai, dar este ca și cum ar fi chemat un adevărat formă vie și ai văzut-o respirând înaintea feței și a ochilor tăi Îmi dă aproape o senzație fantomatică să-l aud și parcă aerul ar fi populat de spirite! mai Ieri îi pregătisem Au Bord d'une Source am fost nervos și a jucat prost Totuși, nu trebuia să fie scos afară, ci s-a comportat ca și cum ar crede că eu cântase fermecător, apoi s-a așezat și a cântat el însuși întreaga piesă, oh, așa rafinat! M-a făcut să mă simt ca un tocător de lemne Notele păreau să iasă de pe ale lui capetele degetelor cu aproape nicio mișcare perceptibilă Te întrebi ce se duc oamenii distras de el? iunie Atingerea lui și folosirea sa deosebită a pedalei sunt două secrete ale jocului său, și apoi pare să se scufunde în cele mai ascunse gânduri ale compozitorului și să aducă le până la suprafață, astfel încât să strălucească la tine unul câte unul, ca stelele! mă gândesc adesea despre ceea ce a spus Tausig odată: "Oh, în comparație cu Liszt, noi, ceilalți artiști, suntem cu toții proști" iunie Când Liszt joacă ceva jalnic, pare că ar fi trecut prin totul și își deschide din nou rănile Tot ceea ce cineva a suferit vreodată vine înainte incă o dată Cine am auzit odată spunând că cu ani în urmă a văzut-o pe Clara Schumann stând în lacrimi lângă platformă, în timpul uneia dintre spectacolele lui Liszt? Lizt știe bine influența pe care o are asupra oamenilor, pentru că întotdeauna își fixează ochii pe cineva dintre noi când el joacă și cred că încearcă să ne storească inimile Dar mă îndoiesc dacă simte ceva anume emoție însuși atunci când te străpunge prin redarea sa El este pur și simplu auzind fiecare ton, știind exact ce efect dorește să producă și cum să-l facă Liszt nu are iritabilitatea nervoasă comună artiștilor, ci, dimpotrivă, dispoziția lui este cel mai rafinat și liniștit din lume Am fost acolo necontenit și am fost nu l-am văzut niciodată ciufulit decât de două sau trei ori, apoi era obosit și nu el însuși, și a fost lucrul cel mai trecător iulie Liszt pleacă astăzi Trebuia să plece acum câteva zile, dar Împărat al Austriei sau Rusiei (nu știu care) a venit să-l viziteze pe Marele Duce, și al desigur, Liszt era obligat să fie la îndemână și să petreacă o zi cu ei El este un astfel de grandios însuși că regii și împărații sunt destul de importante pentru el Nu a fost niciodată un om atât de curtat și răsfățat ca el! Marea Ducesă însăși îl vizitează frecvent Dar nu permite nimănui să-i ceară să se joace și nici măcar ea nu se aventurează Asta este singurul punct în care se vede sentimentul lui Liszt asupra propriei sale măreții; altfel maniera lui este remarcabil de modest ' Fay & Tausig Amy Fay a început să ia lecții la Conservatorul lui Tausig din Berlin în - Nu ai idee cât de greu fac studiile lui Cramer aici Ehlert mă face să joc sunt extraordinar de puternici și cât de repede pot Mâna mea devine atât de obosită încât este gata pauză și apoi spun că nu pot continua "Dar trebuie să mergi mai departe", va spune el Tausig stătea lângă pian "ÎNCEPE!" spuse el lui Timanoff, mai scurt chiar decât ca de obicei; - Am încredere că mi-ai adus un studiu de data asta S-a consultat întotdeauna cu privire la un studiu în plus la piesa Timanoff a răspuns afirmativ și a trecut la deschidere Studiile lui Chopin Ea a jucat în marele studiu în La Minor "Winter Wind" și pe cele mai multe magnific, de asemenea, pornind cu cea mai mare strălucire și "go" am fost perfect uimit de o asemenea ispravă a unui astfel de copil și se aștepta ca Tausig să exclame cu admitere Nu așa că Rhadamanthus A auzit-o fără comentarii sau corectare, iar când Timanoff a terminat, a remarcat pur și simplu foarte calm: "Deci! Ai făcut și următorul studiu?" de parcă A minor mare nu ar fi de ajuns pentru unul masă! După aceea, însă, le-a spus tinerilor că "nu ar fi putut să o facă mai bine" se Tausig este atât de grăbit și de nerăbdător încât să fie la cursurile sale trebuie să fie o încercare înfricoșătoare A început Fräulein H și are un talent remarcabil și mă depășește cu mult Ea nu ar fi făcut-o cântă la pian suficient pentru a-i convine și i-a spus: "Vrei să cânți sau nu la pian, căci dacă nu, nu o vom face mergi mai departe? A doua fată s-a așezat și a jucat câteva versuri A făcut-o să o ia de la capăt din nou de câteva ori și, în cele din urmă, a venit și i-a luat muzica și i-a dat o palmă la pian, - "Ai studiat asta de săptămâni și nu poți cânta o notă din el: exersează-l timp de o lună și apoi poți să mi-l aduci din nou " el a spus ' DIGITARE În muzica de pian, degetul este notat cu și , reprezentând degetul mare, al doilea, al treilea, al patrulea și al cincilea degete Aceasta se numea degetat european pentru a contrasta cu degetarea engleză acum învechită, care a fost notată: + și Compozitori precum întrucât Beethoven, Chopin și Liszt au oferit ocazional digitare pentru a sugera o soluție sau a abordare a romanului Degetul este adesea adăugat de editori În primii ani ai cântării la tastatură se foloseau doar al doilea, al treilea și al patrulea deget De atunci, muzica de pian a folosit degetul mare și toate degetele fiecărei mâini Aceasta înseamnă că mâna trebuie poziționată astfel încât degetele și degetul mare ale fiecărei mâini să fie îndreptate linia Poziția rotunjită a mâinii facilitează trecerea sub degetul mare, dar poate fi modificat atunci când sunt implicate întinderi mari sau note negre Degetele trebuie să fie convexe și nu trebuie să se îndoaie înainte Degetele unui pianist sunt, de fapt, mici ciocane și ar trebui să lovească întotdeauna în jos tastele Ei nu ar trebui să lovească niciodată înainte în chei Al doilea și al treilea degete sunt cele mai puternice, iar al patrulea și al cincilea degete sunt cel mai slab Exersarea compozițiilor contrapunctice pentru clape ale lui Bach este de mare valoare în promovarea forței și individualității degetelor Chopin a recunoscut şi a acceptat că degetele nu sunt egale ca forță și a recunoscut individul punctele tari și punctele slabe în compozițiile sale și în ideile sale despre digitare nici unul dintre acele idei par deosebit de noi în zilele noastre, dar erau pe vremea lui În notația degetării, în special cea mai caracteristică degetare personală, Chopin nu era crunt Pianiştii îi datorează mulţumiri pentru marile sale inovaţii în degetare, care din cauza eficacității lor s-au înființat curând, deși autorități precum Kalkbrenner au fost inițial cu adevărat îngroziți de ei Chopin a folosit fără ezitare degetul mare pe tastele negre; l-a încrucișat chiar și sub al cincilea deget (desigur cu a îndoire hotărâtă a încheieturii mâinii) atunci când aceasta ar putea facilita performanța sau o poate împrumuta mai multă seninătate sau uniformitate El lua adesea două note succesive cu unul și același deget (și nu numai în trecerea de la o cheie neagră la una albă), fără cea mai mică întrerupere a fluxului tonal devenind vizibile Încrucișa frecvent degetele mai lungi unul peste altul, fără ajutorul degetului mare (vezi Etude opus nr ) și asta nu numai în pasajele în care a fost făcută absolut necesară deoarece degetul mare ținea o cheie Degetarea lui treimi cromatice bazate pe acest principiu (după cum îl indică el în etude opus nr ) oferă, într-o măsură mult mai mare decât metoda obișnuită atunci, posibilitatea celei mai frumoase legato în cel mai rapid tempo cu o mână cu totul calmă Intenția lui Chopin a fost de a produce un ton pur cântând, un legato fin și atent formularea mulata Pentru a menține mâna liniștită și a "curge peste dificultate" el ar glisa un deget peste mai multe taste adiacente cu degetul mare sau cu degetul al cincilea sau trece degetul al patrulea peste degetul al cincilea Câteodată juca o secvență de note legato cu degetul mare Chopin folosea adesea același deget pentru a juca negrul alăturat și note albe fără nicio întrerupere notabilă în continuitatea liniei El, de asemenea a schimbat degetele pe o cheie la fel de des ca un organist Pentru note repetate într-un mod moderat tempo Chopin a evitat alternanța degetelor și a preferat ca nota repetată să fie jucat cu vârful degetului foarte atent și fără a schimba degetele Octavele sunt greu de jucat deoarece degetul mare este cea mai puternică cifră, iar degetul al cincilea este cel mai slab Octavele duble, adică octavele în ambele mâini în același timp, sunt mai multe încă dificil, mai ales în pasajele rapide, fie că sunt zgomotoase sau moi Un pianist cu un mai larg întindere și mai multă suplețe este capabil să joace octave cu degetul mare și cu degetul al patrulea iar Liszt a recomandat asta În octavele melodice, a cincea poate alterna cu a patra și chiar al treilea Chopin a scris un studiu pentru octave duble, opus nr în si minor, dar de obicei nu necesită octave duble în muzica sa pentru pian Liszt a scris multe octave duble în concertele sale pentru pian și în Sonata în si minor și în alte lucrări pentru pian PLATINE SAU ACUIT Majoritatea pianiștilor tind să găsească piese cu bemol în semnătura cheie oarecum mai ușor de citit decât piesele cu ascuțit în semnătură O posibilă explicație pentru aceasta este că din moment ce repertoriul majorității pianiștilor se bazează pe Chopin și, din moment ce Chopin, a folosit semnături de ton bemol mai des decât semnăturile cheie ascuțite, majoritatea pianiștilor au avut mai multă practică la citit bemol decât ascuțiți Prin urmare, sunt mai buni la asta și le este mai ușor Cesar Franck a preferat cheile cu semnături clare Un bun test al capacității de a citi dièse este cuprinse în Finala la "Grande Pièce Symphonique" pentru orgă a lui Franck, în care ascuțiți și ascuțiți duble în jur Notarea lui Franck a compozițiilor sale a fost uneori dezmințirea pedantă a conținutului emoțional FORTEPIANO Termenul "fortepiano" se referă la versiunea timpurie a pianului, de la invenția sa de către Producător italian de instrumente Bartolomeo Cristofori în jurul anului , până la începutul al XIX-lea secol Pianul avea ciocane acoperite cu piele și coarde subțiri asemănătoare clavecinului A avut o carcasă de construcție mult mai ușoară decât pianul modern și nu avea cadru metalic sau contravântuire Acțiunea și ciocanele au fost mai ușoare, ceea ce a dat naștere unei mai ușoare și mai receptive atingere Gama de pian la momentul invenției sale era de aproximativ patru octave și asta a crescut treptat Mozart și-a scris muzica de pian pentru instrumente de aproximativ cinci octave Lucrările pentru pian ale lui Beethoven reflectă o gamă care se extinde treptat și ultima sa lucrările sunt pentru un instrument de aproximativ șase octave Pianele au atins în cele din urmă o gamă de / octave Fortepianos aveau de obicei manete de mână sau genunchi pentru a realiza opriri rezultatul pedalele de mai târziu Ca și în pianul modern, fortepianoul poate varia volumul sunetului fiecărei note, în funcție de atingerea jucătorului Tonul pianului era mai blând și mai puțin susținut decât tonul pianului modern Accentele s-au remarcat mai mult decât la pianul modern ca diferă de notele mai blânde ca timbru și volum și s-au decăzut rapid Fortepianos avea, de asemenea, o calitate a tonului destul de diferită în registrele lor diferite erau nobil și ușor bâzâit în bas, clincheind în înaltele înalte și mai rotunjite și cel mai apropiat de pianul modern, în gama medie În comparație, pianele moderne sunt mai multe uniform în sunet prin gama lor Pianoforte a fost inventat de către producătorul de clavecin Bartolomeo Cristofori în jur Cristofori este cel mai admirat astăzi pentru acțiunea sa ingenioasă la pian care a fost mai subtil și mai eficient decât cel al multor instrumente ulterioare alte inovații, au fost însă necesare și pentru a face posibil pianul Pur și simplu atașând Acțiunea lui Cristofori la un clavecin ar fi produs un ton foarte slab a lui Cristofori instrumentele foloseau în schimb corzi mai groase, mai încordate, montate pe un cadru considerabil mai mult robust decât cel al clavecinilor contemporani Ca și în cazul tuturor pianelor de mai târziu, în cea a lui Cristofori instrumente, ciocanele băteau mai mult de o coardă deodată, iar Cristofori folosea perechi de șiruri din toată gama Cristofori a fost primul care a folosit o formă de pedală moale într-un pian prin intermediul unui opritor de mână ceea ce a făcut ca ciocanele să lovească mai puțin decât numărul maxim de coarde Nu este cunoscut cu siguranță dacă pedala moale modernă a descins direct din opera lui Cristofori sau a apărut independent Invenția lui Cristofori a atras curând atenția publicului ca rezultat al unui articol de jurnal scris de Scipione Maffei și publicat în în "Giornale de'letterati d'Italia" din Veneția Articolul includea o diagramă a acțiunii, nucleul invenției lui Cristofori Acest articol a fost republicat în într-un volum din opera lui Maffei, iar apoi într-un traducere în în "Critica Musica" a lui Johann Mattheson Cea mai recentă publicație a fost poate evenimentul declanșator în răspândirea pianului în țările de limbă germană Instrumentul lui Cristofori s-a răspândit destul de încet la început, probabil pentru că fiind mai mult elaborat și mai greu de construit decât un clavecin era scump Pentru o vreme fortepiano a fost instrumentul regalității, cu fortepiane jucate în curțile Portugaliei si Spania Mai multe erau deținute de Regina Maria Barbara a Spaniei, ea însăși elevă a lui Domenico Scarlatti Una dintre primele persoane private care a deținut un pian a fost castrato Farnelli care a moștenit unul de la Maria Barbara la moartea ei Prima muzică scrisă special pentru pian datează din această perioadă A fost "Sonate di cimbalo di piano" din de Lodovic Giustini și este posibil ca publicarea să fi fost însemnat ca o onoare pentru compozitor din partea patronilor săi regali Acolo ar fi nu era o piață comercială pentru muzica de pian la acea vreme Pianoforte nu a atins popularitate până în anii , când au apărut primele înregistrări scrise despre spectacolele publice la pian au apărut și muzica descrisă ca fiind pentru pian a fost pentru prima dată publicat pe scară largă Gottfried Silbermann a fost cel care a adus construcția de fortepiane pentru vorbitorii germani ţări Silbermann, care a lucrat în Freiburg, Germania, a început să facă piane bazate pe designul lui Cristofori în jurul anului Experiența sa anterioară fusese în construirea de organe, clavecin şi clavicorde La fel ca Cristofori, Silbermann avea regal sprijin, în cazul lui, de la Frederic cel Mare care a cumpărat multe dintre instrumentele sale Instrumentele lui Silbermann au fost criticate celebru de Johann Sebastian Bach , dar instrumentele întâlnite mai târziu de Bach în vizita sa la Berlin se pare că s-au întâlnit aprobarea compozitorului Îmbunătățirea instrumentelor lui Silbermann poate avea rezultat din faptul că am văzut un adevărat pian Cristofori, mai degrabă decât să citim doar pe cel al lui Maffei articol Acțiunea de pian descrisă de Maffei nu se potrivește cu cea găsită la supraviețuire instrumente Cristofori Maffei fie a greșit în diagrama sa, pe care a făcut-o din memorie, sau Cristofori poate și-a îmbunătățit acțiunea în perioada care a urmat articolului lui Maffei Silbermann este creditat cu inventarea precursorului pedalei amortizoare care îndepărtează simultan amortizoarele de pe toate corzile, permițându-le să vibreze liber Dispozitivul lui Silbermann era de fapt doar un opritor de mână și astfel putea fi schimbat doar la a pauză în muzică De-a lungul perioadei clasice, chiar și atunci când genunchiul mai flexibil fuseseră instalate pârghii sau pedalele, s-a folosit în primul rând ridicarea tuturor amortizoarelor ca un dispozitiv colorat În epoca post-pian a secolului al XIX-lea, amortizorul pedala a devenit fundamentul sunetului pianului, care a ajuns să se bazeze pe simpatic vibraţiile corzilor neamortizate, dar nestrânse Constructorii de piane care l-au urmat pe Silbermann au introdus acțiuni mai simple decât acţiunea Cristofori, chiar până la lipsa unei scăpări O evadare este dispozitivul care permite ciocanului să cadă în poziția de repaus chiar și atunci când cheia a fost pusă deprimat Instrumentele fără scăpare au făcut obiectul criticilor, în special într-o scrisoare larg citată a lui Mozart către tatăl său, dar au fost simplu fabrica și au fost încorporate pe scară largă în piane pătrate Unul dintre cei mai distinși constructori de piane din epoca care a urmat lui Silbermann a fost unul dintre elevii săi, Johann Andreas Stein, care a lucrat în Augsburg, Germania a lui Stein fortepianos avea ciocane "în spate", cu capătul lovit mai aproape de jucător decât cel capăt articulat Această acțiune a ajuns să fie numită "acțiunea vieneză" și a fost utilizată pe scară largă în Viena chiar și la piane până la mijlocul secolului al XIX-lea Acţiunea vieneză a fost mai simplu decât acțiunea Cristofori și a fost foarte sensibil la atingerea jucătorului Forta necesar pentru a apăsa o tastă pe un fortepiano vienez era doar aproximativ un sfert din ceea ce este pe un pian modern, iar coborârea tastei era doar cu jumătate mai mare Prin urmare cântatul la pian vienez nu implica nimic asemănător atletismului exercitat de virtuozii moderni ai pianului, dar au avut nevoie de o sensibilitate rafinată la atingere Stein a supus lemnului folosit în instrumentele sale printr-un proces de intemperii foarte sever Aceasta includea realizarea de fisuri în lemn în care apoi introducea pene Acest a dat instrumentelor sale o viață lungă, despre care a comentat Mozart, și sunt mai multe instrumente care supraviețuiesc și astăzi Un alt constructor vienez important a fost Anton Walter, un prieten al lui Mozart, care a construit instrumente cu un sunet mai puternic decât al lui Stein Mozart îl admira pe Stein fortepianos, după cum arată scrisoarea sa din , dar propriul lui pian era de Walter The pianoanele lui Stein și Walter sunt utilizate pe scară largă astăzi ca modele pentru construcția fortepiane noi Afacerea cu pian a lui Stein a fost desfășurată la Viena de fiica sa Nannette Streicher, împreună cu soţul ei Johann Andreas Streicher Cei doi erau prieteni ai lui Beethoven iar unul dintre pianele lui Beethoven era un Streicher Mai târziu, la începutul secolului al XIX-lea, au fost instrumente mai robuste, cu o rază de acțiune mai mare construit la Viena Firma Streicher, de exemplu, a continuat prin alte două generații de Streicher Un alt constructor important în această perioadă a fost Conrad Graf care a făcut ultimul pian al lui Beethoven Graf a fost unul dintre primii producători vienezi care a construit piane în cantitate ca o mare întreprindere de afaceri Pianoforte englezesc a avut o origine umilă în opera lui Johann Cristoph Zumpe, a producator care emigrase din Germania si lucrase o vreme in atelierul de la mare fabricant de clavecin Burkat Shudi Începând de la mijlocul până la sfârșitul anilor , Zumpe a făcut piane pătrate ieftine, care aveau o acțiune foarte simplă, lipsită de o scăpare, cunoscut uneori sub numele de "capul bătrânului" Deși nu este deloc tehnologic avansarea în fortepiano, instrumentele lui Zumpe s-au dovedit foarte populare (au fost imitat în afara Angliei) și a jucat un rol major în deplasarea clavecin la pian Aceste piane pătrate au fost și mediul primului public spectacole la instrument, în special de Johann Christian Bach Americus Backers, cu John Broadwood și Robert Stodart, doi dintre lucrătorii lui Shudi, a produs o acţiune mai avansată decât a lui Zumpe Această "mare acțiune engleză" cu un evacuarea și verificarea au permis un sunet mai puternic și mai puternic decât cel vienez, deși necesita o atingere mai profundă și era mai puțin sensibilă Primele piane engleze cu coadă de către acești constructori care semănau fizic cu clavecinul Shudi, care erau foarte impunătoare, cu furnir elegant și restrâns la exterior Spre deosebire de vieneza contemporană instrumente, pianoanele mari engleze aveau trei coarde pe notă, mai degrabă decât două John Broadwood s-a căsătorit cu fiica maestrului, Barbara Shudi, în și în cele din urmă a preluat și a redenumit firma Shudi Compania Broadwood, care supraviețuiește acestui lucru ziua, a fost un inovator important în evoluția pianului în pian Aceasta a expediat un pian la Beethoven din Viena pe care evident îl prețuia De la sfârșitul secolului al XVIII-lea pianul a fost supus unei tehnologii tehnologice extinse dezvoltare și a evoluat în pianul modern Tipul mai vechi de instrument a încetat fi făcută La sfârșitul secolului al XIX-lea, pionierul muzicii timpurii Arnold Dolmetsch a construit trei fortepiane Această încercare de renaștere a pianului a durat, totuși, câteva decenii înaintea timpului său și nu a condus la adoptarea pe scară largă a instrumentului În abia în ultima jumătate a secolului XX, pianul a fost eficient a reînviat ca parte a mișcării de performanță autentică care a început la acea vreme și are a continuat până astăzi Vechile fortepiane au fost restaurate, iar altele noi au fost construite de-a lungul linii ale vechiului Această renaștere semăna foarte mult cu renașterea din secolul al XX-lea a clavecin, deși apare ceva mai târziu în timp Printre cei mai proeminenti constructori moderni au fost Philip Belt, Paul McNulty și Roger Regier Ca și în cazul clavecin fortepianos sunt uneori construite din truse achiziționate de la producători experți Reintroducerea fortepianului a permis spectacole din secolul al XVIII-lea și muzică la începutul secolului al XIX-lea pe instrumentele pentru care a fost scrisă, cedând perspective asupra acestei muzici O serie de clavecinisti și pianiști moderni au obținut distincție în fortepiano performanţă Printre aceștia se numără Paul Badura-Skoda, Malcolm Bilson, Jörg Demus, Richard Fuller, Geoffrey Lancaster, Gustav Leonhardt, Robert Levin, Steven Lubin, Trevor Pinnock, David Schrader, Andreas Staier, Constantino Mastroprimiano, Melvyn Tan și Bart van Oort Urmează trei opinii diferite despre fortepiane: "Deși sunt un iubitor al interpretărilor pe instrumente autentice, pianul a fost unul dintre instrumentele cele mai puțin reușite și cele mai demne de îmbunătățire eu nu sunt întotdeauna confortabil cu sunetul făcut de multe fortepiane și oricât de fin a Performanța poate fi că mi-e greu uneori să trec de sunetul adesea neplăcut (Michael Cookson) "O reacție inițială frecventă la sunetul pianului este că este mai puțin frumos decât cel al unui frumos pian modern de concert Cred că o astfel de reacție va fi de obicei schimbat dacă playerul ascultă înregistrări bune Sunetul clar și relativ scurt sustinerea pianului tinde să favorizeze elementele speciale de stil din muzica de Haydn și Mozart Sunetul este diferit, dar nu inferior (Howland Auchincloss) "Această reproducere a unui Cristofori din - cea mai mare dintre toate, și adesea cea mai mare subestimat - de Denzil Wraighi pe baza unuia făcut pentru patrona lui Scarlatti, Regina Maria Barbara din Spania scoate un sunet superb (Gary Higginson) "Fortepiano" este italiană pentru "tare-soft", la fel ca numele formal pentru pianul modern, "pianoforte", este italiană pentru "soft-loud" Ambele sunt abrevieri ale originalului lui Cristofori nume pentru invenția sa "gravicembalo col" (sau "di") piano e forte, "clavicembal cu moale si tare Termenul "fortepiano" este oarecum specialist în conotațiile sale și nu exclude utilizarea termenului mai general "pian" pentru a desemna același instrument Prin urmare, utilizări precum "Cristofori a inventat pianul" sau "Concertele pentru pian ale lui Mozart" sunt în prezent comune și ar fi probabil considerate acceptabile de majoritatea muzicienilor 'Pian' este utilizat în contexte în care este important să se facă identitatea precisă a instrumentului clar ca în, de exemplu, "un recital de pian al lui Malcolm Bilson" Utilizarea cuvântului "fortepiano" în special pentru a se referi la primele piane pare a fi recentă Pana si Oxford English Dictionary nu înregistrează această utilizare, menționând doar că "fortepiano" este "an nume timpuriu pentru pian" În epoca pianului, "fortepiano" și "pianoforte" au fost folosite în mod interschimbabil, după cum arată atestările OED Jane Austen, care a trăit în epoca fortepianului, a folosit "pianoforte", "piano-forte" și "piano forte" pentru numeroasele apariții ale instrumentului în opera ei FRANCK Cesar Franck ( - ) s-a născut în Belgia de astăzi, de origine germană și a devenit francez naturalizat Franck este bine cunoscut ca organist și orgă compozitor, dar a fost inițial un pianist concertist și a scris o serie de virtuozități timpurii piese pentru pian Lucrările sale pentru orgă au o senzație pianistică, iar lucrările sale ulterioare pentru pian au o sonoritate de orgă Ca compozitor de pian faima sa se bazează pe "Variațiunile simfonice" pentru pian și orchestră și pentru cele două piese ale sale de amploare pentru pian solo, "Preludiul, Coralul și Fuga" și "Preludiu, Arie și Final" Franck a mai scris o Sonată pentru vioară și pian în la major, un cvintet cu pian în fa minor, a Cvartet de coarde în re major, o simfonie în re minor și douăsprezece lucrări majore pentru orgă Toate aceste lucrări sunt de foarte bună calitate Multe dintre lucrările lui Franck folosesc forma ciclică în care sunt toate temele principale derivat dintr-un motiv germinativ Subiectele melodice principale sunt apoi recapitulate în mișcare finală Muzica lui Franck este adesea complexă din punct de vedere contrapunctic și folosește un late Idiom armonic romantic influențat de Liszt și Wagner Franck este remarcat pentru a lui cromatism, stil modulator și metodă individuală de inflexiune a frazelor melodice A lui muzica include stări serioase, reverențiale, misterioase, pasionale, sublime, veselă și extaziată PIANURI FRANCEZĂ În anii , centrul inovației se mutase la Paris, unde firma Erard piane fabricate folosite de Chopin și Liszt Sebastien Erard a inventat dubla acțiune de evadare, care permitea repetarea unei note chiar dacă cheia nu se ridicase încă la poziția sa verticală maximă Acest lucru a facilitat repetarea rapidă a notelor și rapidă jucand in general Când invenția a devenit publică, așa cum a fost revizuită de Henri Herz, acțiunea de dublă scăpare a devenit treptat standard la toate pianele FREUND Róbert Freund ( - ) a studiat cu Moscheles, iar două veri cu Prietenul lui Schumann, Wensel, care poate să fi oferit o introducere la Brahms În Freund a studiat la Berlin sub Tausig Când Freund a fost la Budapesta în , Liszt a sosit în decembrie pentru un sejur de mai mulți luni Freund scrie în memoriile sale nepublicate: "După ce a stat în zadar de mai multe ori sub fereastra [Liszt] [Liszt a rămas în vechea casa parohială - acum dispărută], mi-am făcut în sfârșit suficient curaj, am intrat în casa în care am a dat peste servitorul său în casa scării și a fost primit prompt Am cerut permisiunea juca ceva pentru el și, ca răspuns la întrebarea lui despre ce aș juca, i-am spus "B Sonata minoră" - o piesă destul de necunoscută la acea vreme Nu părea nici pe departe Gândește-te la propria sa sonată pentru că m-a întrebat din nou "Ce sonată?" L-a ascultat pe primul parte fără comentarii Doar la secțiunea "Grandioso" în re major m-a îndemnat Înainte de "Andante", m-a întrerupt și m-a întrebat dacă aș fi dispus să joc Sonata duminica viitoare în reședința lui la un matineu Am plecat, foarte bucuros și am văzut lumea întins la picioarele mele [Reprezentarea Sonatei lui Liszt de către tânărul de optsprezece ani Freund a avut loc duminică, ianuarie , la una dintre diminețile muzicale ale lui Liszt în sala Presbiteriul Bisericii Parohiale Inner City, Budapesta Liszt însuși a jucat unele dintre ele aranjamente ] De atunci am avut permisiunea să-l vizitez în fiecare marți și vineri după-amiază Eu întotdeauna a avut norocul să-l vadă singur În saloane Liszt dădea impresia de a un om de lume sofisticat, poate chiar afectat; în companie mică sau când singur cu el, însă, ai simțit impactul total al măreției impunerii lui, personalitate venerabilă, incredibil de ingenioasă Calmul blând și claritatea sublimă a judecata lui, universalitatea minții sale, simplitatea și noblețea înnăscută a lui confortul era incomparabil Freund s-a cufundat în lucrările pentru pian, poemele simfonice, oratoriile lui Liszt: "totul a căzut pradă fervoarei mele" Odată ce el și Liszt au jucat întregul "Faust" Simfonie în aranjamentul compozitorului pentru două piane - Când am terminat, el m-a îmbrățișat și mi-a spus "Văd, înțelegi " - Liszt a aranjat publicarea lui Transcrierea lui Freund a "Der Nachtliche Zug" a lui Liszt (din cele două scene din "Faust", celălalt fiind "Mephisto" Valse nr ) Freund a acceptat un post la Zurich, unde s-a impus ca un concert eminent pianist și profesor Prezența sa a atras artiști de seamă să viziteze orașul În Freund s-a întâlnit și a petrecut timp cu Brahms Freund a interpretat pianul la major al lui Liszt concert la Festivalul muzical al Allgemeiner Deutscher Musikverein, din care el a fost președintele de onoare și care a avut loc la Zurich între și iulie Memoriile și scrisorile nepublicate ale lui Freund detaliază prieteniile sale cu Brahms, Nietzsche, Grieg, Rodin, d'Albert, Busoni, Joachim, Richard Strauss și Gottfried Keller Freund s-a retras din predarea la Zurich în și s-a întors la Budapesta pentru a locui cu mai tânărul său sora Etelka și familia ei Etelka a fost, de asemenea, un eminent pianist și profesor freund a făcut nu face suluri sau discuri Sursa: Allan Evans ( ) "Etelka Freund" FRIEDHEIM Arthur Friedheim s-a născut la Sankt Petersburg la octombrie și a murit la New York la octombrie A jucat pentru prima dată în public la vârsta de nouă ani A studiat cu Anton Rubinstein timp de un an și a fost elev și amanuensis al lui Liszt din până A fost un virtuoz de prim rang, mai ales ca interpret al pianului lui Liszt muzica, a fost un dirijor talentat și a fost unul dintre cei mai celebri elevi ai lui Liszt Friedheim a făcut primul său turneu american în , întâlnindu-se cu un succes pronunțat și a avut la fel de succes în mai multe turnee ulterioare A predat la Chicago College of Muzica în A locuit câțiva ani la New York, apoi în s-a stabilit la Londra A interpretat adesea Sonata lui Liszt, inclusiv în prezența compozitorului și a interpretat-o la Festivalul Liszt care a avut loc la Academia de Muzică Liszt, Budapesta, din până în octombrie Pe lângă spectacol, a predat la Royal Colegiul de Muzică din Manchester A dirijat la München din până în și după din nou la New York În s-a mutat în Canada pentru a preda la Canadian Academia de Muzică din Toronto Mai târziu a predat în New York City, unde a întâlnit prejudecată din cauza numelui său de familie german Hugo Mansfeld ia scris lui Carl Lachmund la San Francisco pe martie : "Că ei ales membru de onoare al Friedheim [al clubului de urmăritori Liszt] îmi face plăcere foarte mult Caracterul lui, dintre toți cei cu care am devenit intim la Weimar, a fost cel mai mare simpatic cu mine Este generos până la greșeală, gata să ajute (precum Liszt) pianiștii aspiranți in toate felurile Îl consider cea mai interesantă figură din lumea muzicală la ziua de azi El este singurul în viață care l-a cunoscut intim pe Liszt și ar trebui să scrie a "Viața lui Liszt" Compozițiile proprii ale lui Friedheim includ opere, două concerte pentru pian, câteva piese pentru pian si niste melodii Opera sa "Die Tänzerin" a fost produsă la Karlsruhe în A montat Studiile lui Chopin Elevii săi au inclus Natalie Curtis, Colin McPhee și Julius Pruwer Friedheim a făcut discuri Liszt A realizat numeroase role Liszt, dintre care zece sunt pe CD Sunt Harmonies du Soir, St Francis of Paola, Fountains of Villa d'Este, Ballada nr , Rapsodiile maghiare nr , și , Pe lacul Wallenstadt, Studiul Paganini nr și Feux Follets Arthur Friedheim ( - ) nu trebuie confundat cu Ignaz Friedman ( - ) sau Carl Friedberg ( - ), ambii fiind, de asemenea, celebri pianiști concertisti și profesori și făceau liste, dar nu erau elevi Liszt Memoriile lui Arthur Friedheim "Life and Liszt" au fost publicate în GLISSANDO Se cântă o notă albă în sus, glissando cu două mâini, ca în Valsul Mephisto al lui Liszt de unghiile celui de-al doilea, al treilea și al patrulea deget combinate ale fiecărei mâini (Liszt degetul) sau de unghiile mici ale fiecărei mâini (degetul Chopin) O notă neagră din dreapta glissando și un glissando cromatic la dreapta sunt jucate de unghiile celui de-al doilea, al treilea și al patrulea degete combinate Într-un glissando contactul ar trebui să fie ușor și nu adânc în taste și ar trebui să fie cu unghia și nu cu partea cărnoasă a degetului RATIA DE AUR muzica de pian în matematică, este-aceeași-fișe-shams-shams-shams-shams cu atât mai mic Raportul de aur este o constantă, este un număr irațional și este ( + # ) ÷ care este , la cele mai apropiate două zecimale Mulți artiști și arhitecți au și-au proporțional lucrările cu proporția de aur și compozitori precum Mozart, Beethoven iar Chopin se spune că l-a folosit în lucrările lor, conștient sau inconștient În în termeni de excludere, punctul culminant din Reflets dans l'eau de Debussy evidenţiază proporţia de aur ca începe fuga în Sonata pentru două piane și percuție a lui Bartók Raportul de aur sub forma unui dreptunghi de aur contribuie la aspectul vizual general satisfacţie În mod similar, s-a emis ipoteza că raportul de aur contribuie la satisfacția muzicală generală, fiind un mod natural de împărțire a unei compoziții muzicale Reciprocul raportului de aur se numește raportul de aur conjugat și într-o ciudată de matematica este exact egală cu proporția de aur minus Pentru ușurință de ilustrare, se va folosi raportul de aur conjugat Autorul de față a făcut cercetări în "ipoteza raportului de aur" în relație cu Studii opus și opus de Frédéric Chopin și Sonata în si minor de Franz Liszt Detaliile cercetării autorului de față și concluziile la care a ajuns sunt expuse în "Proporția de aur în Studiile Chopin" și "Proporția de aur în Sonata Liszt" Studii Chopin Proporții de sincronizare Coloana arată timpul până la recapitularea tonică AM Coloana arată totalul sincronizarea performanței AB Toate cronometrajele au fost luate din înregistrarea lui Idil Biret pe Naxos CD-ul Studiilor Chopin și sunt în minute și secunde Coloana arată momentul proporție AM:AB Opusul , , , , , , , , , , , , , , , , , , , , , , , , Opusul , , , , , , , , , , , , , , , , , , , , , , , , , proporțiile barelor Coloana arată numărul de bare până la recapitularea tonică AM Coloana arată numărul total de bare AB Coloana arată proporția de bare AM:AB Baring este preluat din ediţia Henle Constatări Proporția medie de sincronizare , Proporția medie a barei , Medie , Raportul de aur conjugat , Concluzie Dacă ipoteza proporției de aur este acceptată ca plauzibilă, atunci ea susține fonetul comun experiență că plasamentele recapitulării tonice în Chopin Etudes opus și opusul contribuie la satisfacția muzicală generală fiind un mod natural de împărțire acele Studii Sonata Liszt trei perdele Sonata în si minor a lui Franz Liszt constă aproape în întregime din transformări ale celor trei motive enunţate la început Primul motiv (barele - ) constă dintr-un dublu înfundat ritmul tobei și scara descendentă jucate de două ori Al doilea motiv (barele - ) este format din octave crescătoare și șapte descrescătoare Al treilea motiv (barele - ) constă de lovitură de ciocan jucată de două ori Pot fi percepute trei "perdele" muzicale auditive, fiecare fiind compusă exclusiv din primul motiv, a cărui scară descendentă primește diverse scalare și modale modificări pentru a oferi stări diferite Cortina de deschidere (G minor, barele - ) afirmă primul motiv cu mister, iar cortina de mijloc (fa diesis minor, bare - ) afirmă aceasta cu presimţire Cortina finală (tonic, bare - ) o afirmă cu fragilă așteptare urmată de desăvârșire Experiența auditivă obișnuită este că perdeaua de mijloc se deschide spre allegro energico (fugato) la barul , contribuie la satisfacția muzicală generală fiind un mod natural de împărțind Sonata Pe o analiză clasică cu patru mișcări, bara deschide scherzo care duce la mișcarea finală și este precedată de prima mișcare și lentă circulaţie În analiza clasică a primei mișcări a lui Sharon Winklhofer, bara deschide recapitulare și este precedată de expunerea și dezvoltarea (Ar trebui să fie subliniat dezvăluind, totuși, că majoritatea analiștilor consideră, la fel ca și autorul de față, că pe a analiza clasică a primei mișcări, recapitularea începe la bara ) Proporții de sincronizare Coloana arată numărul de minute durate pentru redarea barelor - , iar coloana arată timpul total de performanță în minute Toate cronometrajele sunt de pe CD-uri, cronometrajele pentru Eugen d'Albert și Ernest Schelling fiind preluați de pe un CD realizat în din reproducere role de pian înregistrate în și Eugen d'Albert , Martha Argerich , Claudio Arrau , Daniel Barenboim , Lazar Berman , Jorge Bolet , Alfred Brendel , Nikolai Demidenko , Ian Holtham , Vladimir Horowitz , Jen$ Jandó , Paul Lewis , Yundi Li , Stephanie McCallum , Cécile Ousset , Mathieu Papadiamandis , Mihail Pletnev , Ernest Schelling , Huseyin Sernet , Andre Watts , Constatări Proporția medie de timp , Proporția barei , Medie , Raportul de aur conjugat , Concluzie Dacă ipoteza proporției de aur este acceptată ca plauzibilă, atunci ea susține fonetul comun experiență că cortina de mijloc a Sonatei Liszt contribuie la muzical general satisfacție fiind un mod natural de împărțire a Sonatei Postscript: Prezent Înregistrarea autorului din arată o proporție de timp de , ( : ) GOLLERICH August Göllerich s-a născut la iulie la Linz și a murit acolo la martie a susținut prima sa reprezentație publică la un concert benefic în Wels În la Bayreuth l-a văzut pentru prima dată pe Liszt și i-a fost prezentat lui Wagner aprilie Göllerich l-a întâlnit pe Liszt la Schottenhof din Viena cu ajutorul elevului Liszt Tony Raab, iar Liszt l-a invitat la Weimar ca elev al său La mai , Göllerich a asistat pentru prima dată la cursurile de pian ale lui Liszt iunie a jucat pentru Liszt în salonul surorilor Starr din Weimar A fost elev și amanuensis din Liszt din până în În noiembrie a fost cu Liszt în Roma și în februarie la Budapesta, apoi la Weimar El și Cosima Wagner au fost singurele persoane aflate de fapt la patul lui Liszt când acesta a murit la Bayreuth la iulie Göllerich a fost pianist, profesor, dirijor, scriitor și specialist în muzica lui Liszt și Bruckner A alcătuit primul catalog al compozițiilor lui Liszt și a scris o parte din o biografie Lizt publicată A lăsat multe jurnale, poze și manuscrise, inclusiv şase jurnale care conţin note despre cursurile de pian ale lui Liszt la Weimar, Roma şi Budapesta Göllerich nu a făcut nici un disc sau role NOTE DE GRAȚIE O notă de grație este o notă mică care cade înaintea ritmului Când este notat corespunzător, este mic notează cu o tăietură prin tulpină Există și alte note mici În Haydn, Clementi, Mozart, Beethoven, Czerny și alți compozitori ai acelei perioade ar trebui interpretați ca apoggiatura, apoggiatura rapidă sau acciaccatura (care este foarte scurtă) Uneori, aceste ornamente sunt imprimate cu o tăietură pe tulpină, care este incorectă Atunci când alegeți pe care să jucați, trebuie avut în vedere simțul mâinii și simțul muzical În muzica epocii romantice și contemporane, nota mică este de obicei o adevărată notă de grație iar dacă acei compozitori vor o acciaccatura sau o apogiatura rapidă, o vor face de obicei scrieți-l în anumite valori ale notei Schumann scrie notele de grație în bara anterioară care este momentul în care sunt jucate În Mozart este obișnuit să găsiți o notă mică fără bară prin tulpina sa, urmată de a tresă și două semicrete, ca în tema principală a Rondo alla Turca Primul nota este tratată ca o apogiatura, care ia jumătate din valoarea notei următoare și prin urmare, cele patru note sunt cântate ca patru semicrete Mozart nu a fost consecvent în a lui notație dar, oricare ar fi metoda de notare A însemnat același lucru pentru el și pentru cei ai lui eră În general, în Chopin notele de grație vin pe ritm, iar în Schumann și Liszt vin înainte de bătaie PIANOURI MARE Pianul modern există în două forme: pianul de cotă și pianul vertical Termenul "grand" a fost folosit pentru prima dată în Aproape fiecare pian modern are de clape (șapte octave și o treime minoră, de la A la C ) Multe piane mai vechi au doar de clape (șapte octave de la A la A ) Unii producători, cum ar fi Blüthner, extind gama în unul sau ambele directii Pianele de cotă au cadrul și corzile așezate orizontal, cu corzile extinse departe de tastatură Ciocanele pianelor de cotă lovesc în sus și se întorc prin gravitație, deci întoarcerea lor va rămâne întotdeauna mai consistentă decât ciocanele verticale ale pian vertical, oferindu-i astfel pianistului un control mai bun Toate pianele cu coadă au o repetare pârghie, una separată pentru fiecare cheie, care prinde ciocanul aproape de cheie atâta timp cât tastele sunt redate în mod repetat și destul de rapid în această poziție Cu ciocanul sprijinindu-se pe pârghie, un pianist poate cânta note repetate, note staccato și triluri cu mult mai multă viteză decât este posibilă la un pian vertical Pianul cu coadă este un instrument mare pentru care decorul ideal este o cameră spațioasă cu tavane înalte pentru o rezonanță adecvată Există mai multe dimensiuni de pian cu cotă: un concert grand , m până la m lungime, un salon grand de , m până la , m lungime și baby grand care poate să fie mai scurtă decât lată Pianele mai lungi au un sunet mai bun și o inarmonicitate mai scăzută corzile Acest lucru se datorează parțial pentru că șirurile vor deveni mai aproape de temperamentul egal în raport cu pasul standard cu mai puțină întindere Pentru pianele de dimensiune completă sunt folosite concerte publice, în timp ce pianele mai mici sunt adesea alese pentru uz casnic acolo unde spațiu și considerente de cost GREEF Arthur de Greef ( - ) s-a născut la Louvain în Belgia la octombrie și a murit la Bruxelles la august A studiat pianul la Conservatorul Regal din Bruxelles sub conducerea lui Louis Brassin, un elev al lui Ignaz Moscheles După absolvirea cu distincție la vârsta de șaptesprezece ani a plecat la Weimar pentru a-și finaliza studiile sub Liszt După doi ani la Weimar, a început o carieră de succes ca pianist concertist și a făcut în mod regulat turnee în Europa în calitate de interpret renumit al lui Beethoven, Chopin și Liszt În a devenit profesor de pian la Conservatorul din Bruxelles, deținând aceasta poziția până în A fost prieten cu Grieg și Saint-Saëns și a îndeplinit adesea respectivele concerte pentru pian în la minor și sol minor, precum și interpretarea pianului lui Grieg lucrează în concert Grieg l-a descris pe de Greef drept "cel mai bun interpret al lucrărilor mele pe care le am întâlnit cu ' De Greef s-a bucurat și de sprijinul lui Saint-Saëns Din a jucat în "Proms" din Londra, adesea în seara de deschidere Și-a interpretat propriul pian concert la "Proms" din De Greef a compus o fantezie pentru pian și orchestră, o serie de piese pentru pian și studii și câteva cântece Elevii săi au inclus Francis de Bourguignon, Victor Buesst, Maurice Cole, John D Davis, C Fontova, Richard Hageman, William James, Alberto Jonas, Herbert Menges, Raymond Moulart, Edmundo Pallemaerts, Marcel Poot și Lewis Richards De Greef a făcut discuri Liszt, dar nu a făcut nicio role Liszt GRIEG Edvard Grieg ( - ) ca compozitor de pian este cunoscut în principal pentru popularul său pian Concertul în la minor opus Grieg a scris și muzică pentru solo la pian, inclusiv "Lyric Pieces" și "Wedding Day at Troldhaugen' Cântecele sale pentru voce și pian includ popularul "Ich liebe dich" Muzica lui Grieg este influențată de cântecul popular norvegian Muzica lui are un romantism blând, farmec melodic și originalitate armonică MÂNĂ Îngrijire Mâna și degetele unui pianist ar trebui să fie îngrijite Ele ar trebui protejate de lucru dur, unghiile trebuie tăiate cu grijă și o cremă de mâini ar trebui să fie aplicate regulat poziţie Mâna trebuie plasată astfel încât degetele și degetul mare ale fiecărei mâini să fie drepte linia Poziția rotunjită a mâinii facilitează trecerea sub degetul mare, dar poate fi modificat atunci când sunt implicate întinderi mari sau note negre Degetele trebuie să fie convexe și nu trebuie să se îndoaie înainte Degetele unui pianist sunt, de fapt, mici ciocane și ar trebui să lovească întotdeauna în jos tastele Ei nu ar trebui să lovească niciodată înainte în chei HATTO Joyce Hatto ( - ) a fost o pianistă și profesoară de pian britanică Ea a devenit faimoasă mai târziu în viață când copii neautorizate ale înregistrărilor comerciale făcute de alți pianiști au fost eliberate sub numele ei, câștigându-i laudele criticilor Frauda a venit doar la lumina la câteva luni după moartea ei Hatto a cântat la un număr mic de concerte la Londra începând cu anii Acolo au fost și concerte ale "elevilor lui Joyce Hatto" A predat pian la o pensiune pentru fete școală, Crofton Grange, în Hertfordshire Jocul ei a atras note mixte din partea criticii Hatto încetase să cânte în public până în , cu doar câteva înregistrări meritul ei, niciunul pentru o casă majoră În ultimii ani ai lui Hatto, mai mult de o sută de înregistrări în mod fals atribuit ei a apărut Repertoriul reprezentat pe CD-uri includea sonate complete ale lui Beethoven, Mozart și Prokofiev, concerte de Rahmaninov, Ceaikovski, Brahms și Mendelssohn și majoritatea compozițiilor lui Chopin împreună cu lucrări mai rare, cum ar fi studiile complete Godowsky Chopin Înregistrările au fost lansate, împreună cu înregistrări de pian atribuite în mod fals defunctului Sergio Fiorentino, de la casa de discuri engleză Concert Artist Recordings condusă de soțul lui Hatto, William Barrington Coupe Barrington Coupe a avut o istorie lungă în industria discurilor Pentru a merge împreună cu lansarea acestor înregistrări "Hatto", au început să fie răspândite povești Barrington-Coupe despre contactele soției sale în trecutul îndepărtat cu mulți dintre cei mai mari muzicieni de la mijlocul secolului al XX-lea, toți până atunci morți Chiar și distinsul critic Neville Cardus fusese uimit de jocul ei conform unei povești găsite într-una necrolog Din , au început să primească participanți la înregistrările atribuite lui Hatto laude entuziaste din partea unui număr mic de utilizatori de internet Revizuire de specialitate a înregistrărilor reviste și site-uri web precum Gramophone, MusicWeb și Classics Today, precum și ziare precum The Boston Globe, au descoperit în cele din urmă Hatto, au revizuit înregistrări (cu notificări în mare parte foarte preferate) și interviuri publicate și aprecieri pentru cariera ei Într-un caz, ea a fost descrisă drept "cea mai mare pianistă în viață despre care aproape nimeni nu a auzit vreodată ' În mai , muzicologul Marc-André Roberge a raportat pe Yahoo! Godowsky grup! că în versiunea lui Hatto a Studiilor Chopin-Godowsky asupra artistului de concert Eticheta o interpretare greșită a unui acord a fost identică cu cea de pe înregistrarea lui Carlos Grante lansat în Această coincidență curioasă, totuși, nu l-a determinat pe Roberge sau pe alții, pentru a investiga în continuare, iar verificarea copierii de pe discul Grante a avut loc numai în La începutul lui , existau îndoieli cu privire la diferite aspecte ale producției de înregistrare a lui Hatto exprimată atât pe internet cât și, în urma publicării unei îndelungate aprecieri a Hatto în numărul din martie a revistei Gramophone, de către cititorii acelei reviste în special, unora le-a fost greu să creadă că un pianist care nu cântase în public de zeci de ani și se spunea că lupta împotriva cancerului ar trebui să producă la bătrânețe un număr mare de înregistrări, toate aparent de înaltă calitate De asemenea, s-a dovedit dificil de confirmat oricare dintre detalii despre înregistrările realizate cu orchestra, inclusiv chiar existența dirijor creditat Cei care se îndoiesc au fost contracarați energic, cel mai public de criticul Jeremy Nicolas care, în numărul din iulie al revistei Gramophone, i-a provocat pe sceptici nenumiți să-și argumenteze acuzații prin furnizarea de probe care "s-ar ridica în fața unei instanțe de judecată" a lui Nicholas provocarea nu a fost preluată, iar în decembrie, Radio Noua Zeelandă a putut, în total inocență, pentru a retransmite programul lor de o oră de apreciere strălucitoare a Concert Artists Hatto CD-uri Acest program includea fragmente dintr-un telefon interviu cu Hatto însăși, realizat pe aprilie , care nu a făcut nimic pentru a spulbera presupunerea prezentatorului că era singura pianistă de pe toate CD-urile Favoritul recenziile și publicitatea au generat vânzări substanțiale pentru CD-urile Concert Artists Joyce Hatto a murit la sau iunie În februarie a fost anunțat că S-a descoperit că CD-urile atribuite lui Hatto conțin copii, în unele cazuri în format digital manipulat (întins sau micșorat în timp, reegalizat și reechilibrat), de publicat înregistrări comerciale realizate de alți artiști În timp ce unii dintre acești artiști erau cunoscuți majoritatea au fost mai puțin Când Brian Ventura, un analist financiar de la Mount Vernon, New York, a plasat înregistrarea Studiilor transcendentale a lui Liszt creditată lui Hatto pe computerul său, baza de date Gracenote folosită de software-ul iTunes a identificat discul nu ca o înregistrare a lui Hatto, ci a unui László Simon La verificarea mostrelor on-line de Înregistrarea lui Simon, Ventura a găsit-o a fi remarcabil de asemănătoare cu versiunea creditată Hatto Apoi l-a contactat pe Jed Distler, critic pentru Classics Today și Gramophone care lăudase multe dintre înregistrările atribuite lui Hatto Distler a spus: "Când am primit e-mailul lui Ventura, am decis să investighez în continuare După comparație atentă a performanțelor reale ale lui Simon cu Hatto, mi s-a părut că din piese au arătat o asemănare remarcabilă în ceea ce privește tempi, accente, dinamică, solduri etc Prin contrast, Track Five, "Feux Follets", suna diferit între cele două surse Am raportat constatările mele dlui Ventura și David, editorul cc'd Classicstoday com Hurwitz De asemenea, l-am scris pe editorul Gramohone, James Inverne, plus trei dintre Gramophone-ul meu colegii care scriseseră despre Hatto Apoi am scris Barrington Coupe El a răspuns repede, pretinzând că nu știu ce s-a întâmplat și că sunt la fel de nedumerit ca mine La sugestia lui James Inverne, Andrew Rose [de la afacerea de restaurare audio Pristine Audio] m-a contactat și am încărcat trei MP -uri de pe discul Hatto Liszt a lui Andrew cercetările au confirmat ceea ce urechile mele bănuiau: cel puțin două piese Liszt erau identice între BIS și Concert Artist, în timp ce cel puțin unul nu a fost ' O identificare a sursei unei alte înregistrări, pentru care fusese pregătită câteva luni, a fost lansat a doua zi de Centrul de Cercetare AHRC pentru Istoria și analiza muzicii înregistrate (CHARM), Royal Holloway, Universitatea din Londra, ca un produs secundar al cercetării asupra performanțelor mazurcilor Chopin Intr-un săptămâna în care povestea inițială a fost postată pe site-ul web Gramophone pe februarie, au fost identificate sursele a vreo douăzeci de CD-uri Concert Artist al lui Hatto Pe fiecare dintre înregistrările de concert, publicate în ultimii ani ai lui Hatto sub numele ei, the Numele dirijorului a fost dat ca "René Köhler", iar Barrington-Coupe a oferit a biografie detaliată pentru "Köhler" Informațiile de acolo nu au rezistat cu grijă examinare Dirijorii a căror opera este reprezentată pe înregistrările de concert creditate la Hatto și Köhler sunt acum cunoscute că includ Esa-Peska Salonen, André Previn și Bernard Haitink, în timp ce orchestrele, pretindeau a fi Filarmonica Națională- Symphony și Filarmonica din Varșovia,a sunt acum cunoscute că includ și Viena Filarmonica, Filarmonica și Filarmonica Regală Barrington-Coupe a negat inițial orice faptă greșită, dar ulterior a recunoscut frauda o scrisoare către Robert von Bahr, șeful casei de discuri suedeze BIS care a avut inițial unele emise din înregistrările plagiate de concertişti Bahr a distribuit conținutul lui scrisoarea sa cu revista Gramophone care a raportat mărturisirea pe site-ul său pe februarie Barrington-Coupe susține că Hatto nu era conștient de înșelăciune, că a acționat din dragoste și a câștigat puțini bani din întreprindere și a început cu lipirea porțiuni din înregistrările altor pianiști în înregistrările făcute de Hatto pentru a ascunde-i "gafaturile de durere" Unii critici, totuși, au pus la îndoială această versiune a evenimente Descoperirea de piese plagiate pe discul compact al unui alt pianist Concert Artist eliberarea pune îndoieli suplimentare HAYDN Joseph Haydn ( - ) este unul dintre cei patru mari compozitori clasici, ceilalți fiind Mozart, Beethoven și Schubert Haydn este considerat primul compozitor important al perioada clasică care a urmat perioadelor baroc și rococo El este adesea descris ca tatăl simfoniei și al cvartetului de coarde și este un important compozitor clasic pentru pian Haydn s-a născut în Austria și și-a petrecut cea mai mare parte a carierei ca muzician de curte pentru bogata familie Esterházy pe moșia lor Izolat de alți compozitori și tendințe în muzica până în ultima parte a lungii sale vieți, a fost forțat să devină original Haydn a fost un pianist de primă clasă, deși nu un pianist concertist ca Mozart și Beethoven A fost, de asemenea, un violonist de primă clasă și în anii anteriori avea o voce bună Haydn a scris peste şaizeci de sonate pentru tastatură Cele mai vechi au fost scrise pentru clavecin sau clavicord și cele de mai târziu pentru pian În primii săi ani, Beethoven a fost un elev al lui Haydn și primele sale sonate pentru pian arată influența lui Haydn Majoritatea sonatelor pentru pian ale lui Haydn au trei mișcări De asemenea, a scris nouă sonate cu două mișcări și două sonate cu patru mișcări Doar șapte dintre sonatele sale sunt în joc chei minore Haydn este în zilele noastre cel mai admirat pentru simfoniile și cvartetele sale de coarde, dar așa este realizându-se tot mai mult că sonatele sale pentru pian conțin și multă muzică fină El, de asemenea a scris multe triouri cu pian, inclusiv faimosul trio "Gypsy rondo" în sol major HOFGARTNEREI A doua generație de elevi din Weimar a lui Liszt ( - ) a studiat cu el în Hofgärtnerei, sau casa grădinarului de curte Această casă mică cu două etaje a fost pusă deoparte pentru Utilizarea lui Liszt după întoarcerea sa la Weimar în , după o absență de opt ani în Roma Era la capătul Marienstrasse, lângă Belvedere Allee, și se întorcea spre Parcul Goethe O sală mare de muzică ocupa cea mai mare parte a primului etaj, cu ferestre înalte cu vedere la grădini Un pian cu cotă Bechstein stătea în centrul încăperii și era un mic pian vertical de G Höhne, un producător din Weimar, care în a fost înlocuit de Ibach Liszt a predat la Hofgärtnerei timp de șaptesprezece veri din până la câteva săptămâni înainte de moartea sa, la iulie Trei după-amiezi pe săptămână, o duzină sau mai mulți elevi aveau se adună în sala de muzică, punând mai întâi muzica pe care doreau să o cânte într-o grămadă deasupra pianul Când Liszt intra, cineva din spate șoptește "Der Meister kommt" Toată lumea stătea respectuoasă, iar Liszt mergea la pian și se uita prin el muzică Când găsea o piesă pe care voia să o audă, o ținea sus și întreba "Cine joacă acest?' Proprietarul venea apoi și juca, iar Liszt făcea comentarii și uneori joacă el însuși părți ale piesei Pe lângă pianiști, au existat și compozitori, violonişti, violoncelisti, cântăreţi, pictori, poeţi şi oameni de ştiinţă Marele duce și ducesa de Weimar a participat uneori Liszt s-a chinuit în cursurile sale de master pentru a sublinia libertatea de exprimare în executarea propriilor lucrări El a parodiat ritmul constant al conservatoarelor din Leipzig și școala Clara Schumann, și adesea le-a cerut elevilor săi să exprime în lor reprezintă o scenă din natură, un incident istoric, o emoție, o idee Carl Lachmund și August Gollerich au raportat despre cursurile de master Liszt pentru perioadele respective - , respectiv INOVAȚII Inovații în construcția pianelor În perioada - pianul Mozart a suferit schimbări majore care au condus la modern forma instrumentului Acest lucru a fost ca răspuns la o preferință consistentă a compozitorilor și pianiști pentru un sunet de pian mai puternic și mai susținut A fost, de asemenea, un răspuns la revoluție industrială în curs de desfășurare care a făcut disponibil oțel de înaltă calitate pentru coarde și turnare de precizie pentru producerea ramelor din fier Gama pianului era de asemenea a crescut de la cele cinci octave ale zilei lui Mozart la octavele de " ale pianului modern Progresul tehnologic timpuriu a datorat mult firmei engleze Broadwood, care avea deja o reputație pentru splendoarea și tonul puternic al clavecinilor sale Broadwood a construit instrumente care au fost progresiv mai mari, mai puternice și mai puternice construit Broadwood a trimis piane atât la Haydn, cât și la Beethoven și a fost prima firmă pentru a construi piane cu o gamă de peste cinci octave: cinci și o cincime în anii , șase până în (Beethoven a folosit notele suplimentare în lucrările sale ulterioare) și șapte până în Producătorii vienezi au urmat aceste tendințe, dar instrumentele lor aveau pian mai sensibil actiuni În anii , centrul inovației se mutase la Paris, unde firma Erard piane fabricate folosite de Chopin și Liszt Sebastien Erard a inventat dubla acțiune de evadare, care permitea repetarea unei note, chiar dacă cheia nu făcuse încă ridicat la poziția verticală maximă și a facilitat jocul rapid Când invenţia devenită publică, după cum a fost revizuită de Henri Herz, acțiunea de dublă evadare a devenit treptat standard la toate pianele Pianul trece la alte inovații tehnice majore în secolul al XIX-lea Trei corzile, mai degrabă decât două, au ajuns să fie folosite pentru toate, cu excepția notelor inferioare Rama de fier, de asemenea numită placa, s-a așezat deasupra tablei de sunet și a servit drept bastion principal împotriva forța de tensiune a corzii Cadrul de fier a fost soluția finală la problema integritatea structurală pe măsură ce corzile au fost făcute treptat mai groase, mai tensionate și mai numeroase Cadrul din fontă dintr-o singură piesă a fost brevetat în la Boston de către Alpheus Babcock Aceasta a combinat știftul de cuplare din metal, revendicat în de Broadwood în numele lui Samuel Hervé, și barele rezistente, revendicate în de Thorn și Allen dar și revendicate de Broadwood și Erard Babcock a lucrat ulterior pentru firma Chickering & Mackays, care a patentat primul cadru complet din fier pentru pian cu cotă în Metal forjat compozit cadrele au fost preferate de mulți producători europeni până când sistemul american a fost complet adoptată la începutul secolului al XX-lea Acoperirile de ciocan de pâslă au fost introduse pentru prima dată de Henri Pape în și au fost treptat a înlocuit ciocanele anterioare din piele stratificată Husele de ciocan de pâslă erau mai multe intervale dinamice consecvente și permise mai largi, cum ar fi greutățile ciocanului și tensiunile corzilor a crescut Pedala de sostenuto inventată a fost în de Boisselot și îmbunătățită de Steinway firmă în Supracordarea a fost inventată de Jean-Henri Pape în anii și a fost patentată pentru prima dată pentru utilizare generală la piane cu cotă din Statele Unite de către Henry Steinway în The scara supraînșirată, numită și "încrucișare", presupunea plasarea corzilor într-un aranjament înclinat suprapus vertical, cu două înălțimi de punți pe tastatură mai degrabă decât doar unul Acest lucru a permis să se potrivească șiruri mai mari, dar nu neapărat mai lungi cazul pianului În , Theodore Steinway a brevetat un sistem de duplexuri sau cântare alicote pentru control diferite componente ale vibrațiilor corzilor prin acordarea părților lor secundare în octavă relaţii cu lungimile de sondare Sisteme similare au fost dezvoltate de Blüthner în , precum și de Taskin Cele mai vechi piane ale lui Cristofori, în jurul anului , erau obiecte ușoare, cu greu mai rezistente în încadrare decât un clavecin contemporan cu șiruri subțiri de fier forjat și alamă și ciocane mici acoperite cu piele În epoca clasică, când pianele au devenit pentru prima dată folosit pe scară largă de compozitori importanți, pianul era puțin mai robust decât în cel al lui Cristofori timp În perioada cuprinsă între și , cele mai importante s-au făcut modificări care au culminat cu pianul modern Aceste modificări au fost: ! creșterea intervalului de la cinci octave la standardul modern de șapte și / octave; ! rame din fier, culminând cu cadrul dintr-o singură bucată din fontă; ! corzi de oțel dur, cu trei coarde pe notă în / superioare din gama pianului; ! ciocane de pâslă; ! încordare încrucișată; ! acțiune de repetiție; și ! creșterea în greutate și robustețe Un pian modern Steinway Model D cântărește kg ( lb), adică aproximativ șase ori mai mare decât greutatea unui pian Stein de la sfârșitul secolului al XVIII-lea Ciocanele și acțiunea au devenit mult mai greu, astfel încât atingerea (greutatea tastei) unui pian modern este de câteva ori mai grea decât cel al unui pian din secolul al XVIII-lea Prototipul pianului modern, cu toate aceste schimbări în loc, a fost expus reclamă generală de către Steinway la expoziţia de la Paris din şi în jurul anului cel mai mult cei mai importanți producători de piane încorporaseră majoritatea acestor schimbări Consecințe pentru interpretarea muzicală Inovațiile în construirea pianelor au avut consecințe asupra performanței muzicale O mare parte din cel mai admirat repertoriu de pian a fost compus pentru un tip de instrument care este foarte diferită de instrumentele moderne pe care astăzi se cântă de obicei această muzică Cea mai mare diferență este în pianele folosite de compozitorii epocii clasice, cum ar fi Haydn, Mozart și Beethoven, dar diferențe se găsesc și pentru compozitorii de mai târziu Muzica romanticilor timpurii, cum ar fi Chopin și Schumann, și chiar a mai târziu compozitori, a fost scris pentru piane substanțial diferite de ale noastre O părere este că acești compozitori au fost nemulțumiți de pianele lor și, de fapt, au fost scriind muzică vizionară a viitorului cu un sunet mai robust în minte Această vedere este plauzibil pentru Beethoven care a compus la începutul erei creșterii pianului Pianul modern are un timp sustain mai mare decât pianul din epoca clasică Note jucate în Liniile de acompaniament rămân puternice mai mult timp și acoperă mai mult orice notă melodică ulterioară decât ar avea pe instrumentul pe care l-a folosit compozitorul Acest lucru împiedică realizarea a clarităţii caracteristice operelor epocii clasice Instrumentele anterioare au o brichetă și sunet mai clar decât omologii lor moderni, liniile apar mai clar și mai rapid pasajele şi ornamentele sunt mai uşor enunţate de instrumente al căror scop principal nu este volum sau putere În perioada clasică pedala de susținere nu a fost folosită așa cum este în muzica de mai târziu ca a amplificarea și modularea mai mult sau mai puțin constantă a sunetului de bază al pianului in schimb, pedalarea a fost folosită pentru a transmite un efect expresiv deosebit în pasaje individuale Compozitorii clasici au scris uneori pasaje lungi în care jucătorul este direcționat țineți pedala de susținere în jos pe tot parcursul Un exemplu apare în sonata H a lui Haydn XVI/ din - Există multe cazuri în concertele pentru pian, sonate, piese și lucrări de cameră În special, există exemple binecunoscute în primul mișcarea sonatei lui Beethoven opus nr 'Moonlight' și în mișcarea finală a sonata sa opus "Waldstein" Mulți pianiști își modifică stilul de joc sau pedalarea indicații, sau ambele, pentru a căuta să atingă intenția compozitorului și să ajute la compensare diferențele dintre pianul epocii clasice și pianul modern Alți pianiști urmați literalmente marcajele pedalei lui Beethoven pentru a-și pune în aplicare intențiile Pianele sunt adesea cântate în ansambluri de muzică de cameră cu instrumente cu coarde care, de asemenea a evoluat considerabil în cursul secolului al XIX-lea Charles Rosen în "Clasicul Style', Norton, New York, ediția a -a, pagina are de spus: "Schimbările instrumentale de la secolul al XVIII-lea au creat o problemă echilibrul sunetului în toată muzica de cameră cu pian Gât de vioară (inclusiv, desigur, chiar și cele ale lui Stradivarius și Guaneris) au fost prelungite, făcând șirurile mai întins; fundele sunt folosite astăzi și cu fire de păr considerabil mai strânse Sunetul este a mult mai strălucitor, mai gras și mai pătrunzător Pianul, la rândul său, a devenit mai tare, mai bogat, mai moale în sunet și, mai presus de toate, mai puțin sârmă și metalic Aceasta schimbare face prostii din toate acele pasaje din muzica secolului al XVIII-lea unde vioara iar pianul cântă aceeași melodie în treimi, cu vioara sub pian Amandoua pianul și vioara sunt acum mai tare, dar pianul este mai puțin pătrunzător, vioara mai mult Violoniștii de astăzi trebuie să facă un efort de sacrificiu pentru a permite pianului să cânte blând Sunetul mai subțire al viorii din vremea lui Haydn se amesteca mai ușor cu sonoritatea metalică a pianului contemporan și a făcut posibil ca fiecare să însoțească celălalt fără efort ' Pedala una corda se mai numește și pedala moale Pe piane cu coadă, atât moderne, cât și istoric, schimbă acțiunea lateral, astfel încât ciocanele să nu lovească fiecare șir Notă În mod normal, erau trei șiruri, cu excepția gamei inferioare Pe pianul modern, pedala moale poate reduce doar numărul de coarde lovite trei până la doi, în timp ce pianele epocii clasice erau mai flexibile, permițând jucător pentru a alege dacă ciocanele vor lovi trei coarde, două sau doar una The Însuși termenul "una corda", în italiană pentru "un șir", este astfel un anacronism așa cum se aplică piane moderne În Sonata sa în la major opus din , Beethoven marchează începutul celui de-al treilea mișcare cu cuvintele "Mit einer Saite", germană pentru "pe o singură sfoară" La sfârșitul această mișcare există un pasaj care formează o tranziție continuă către cele care urmează circulaţie Aici Beethoven scrie "Nach under nach mehrere Saite", "treptat mai mult siruri de caractere' Instrucțiuni mai elaborate sunt date de Beethoven în a doua mișcare a pianului său Concertul nr în sol major opus În timpul unui tril în crescendo lung la începutul cadenza acolo apar cuvintele "due e poi tre corde", italiană pentru "doi și apoi trei" siruri de caractere' Până în acest moment, mișcarea a fost jucată una corda Efectul este inversat pe un tril lung decrescendo la sfârșitul cadenței, "due poi una corda" The una corda on [tipul de pian pentru care Beethoven a scris concertul] este bântuitor frumos și evocator Pentru a schimba acțiunea de la poziția una corda la tre poziția cordonului produce doar o ușoară creștere a volumului: ceea ce este interesant este desfăşurarea timbrului instrumentului Nu toți interpreții încearcă să adapteze muzica mai veche la instrumentele moderne Participanții la mișcarea de performanță autentică au construit noi copii ale instrumente vechi și le-au folosit sau, uneori, originale restaurate, în performanță Această formă de explorare muzicală a fost urmărită pe scară largă pentru muzica clasică epoca și a oferit noi perspective importante în interpretarea acestei muzici Deși cea mai mare parte a concentrării academice pe diferențele dintre piane acoperă epoca clasică, aceasta este de asemenea adevărat că şi în epoca romantică, şi mai târziu, pianele pentru care marii compozitori scrise nu erau aceleași cu pianele care sunt în general folosite astăzi în interpretarea lor muzică Un exemplu este ultimul pian deținut de Johannes Brahms Instrumentul a fost fabricat în de către firma Streicher care era condusă de descendenții marelui pionier creatorul din secolul al XVIII-lea Johann Andreas Stein A fost dat de firma Streicher pentru Brahms în și a fost păstrat și folosit de el pentru compoziție până la moartea sa în Se pare că pianul a fost distrus în timpul celui de-al Doilea Război Mondial Savantul de pian Edwin Good ( ) a examinat un pian Streicher foarte asemănător realizat în cu scopul de a afland mai multe despre instrumentul lui Brahms Acest Streicher din are piele, nu pâslă, ciocane, un cadru metalic destul de ușor, cu doar două bare de tensiune și o gamă de doar șapte octave (cu patru note mai mici decât gama modernă) Era înșirat drept (mai degrabă decât în cruce înșirate) și avea o acțiune vieneză destul de ușoară (o versiune mai robustă de genul creat de a secol mai devreme de Stein) Edwin Good observă (pagina ): "Tonul, mai ales la bas, este deschis, are parțiale mai mari relativ puternice decât ar avea un Steinway și dă o oarecum sunet distinct, deși nu dur El continuă: "Pentru a auzi muzica lui Brahms pe un instrument precum Streicher este de a realiza că texturile groase pe care le asociem cu ale lui lucru, acordurile uneori noroioase din bas și sonoritățile uneori lânoase vino din ce în ce mai clar pe un pian mai ușor, cu coarde drepte Acele texturi, atunci, nu sunt o greșeală a compoziției pentru pian a lui Brahms Desigur, orice pianist sensibil poate evita făcându-l pe Brahms să sune tulbure pe un pian modern Ideea este că un pianist modern trebuie se străduiesc să evite acest efect, trebuie să lucreze la luminarea culorilor întunecate unde Brahms însuși, jucându-și Streicher-ul, nu trebuia să lucreze la asta Reînvierea unor astfel de piane de la sfârșitul secolului al XIX-lea nu a fost urmărită nicăieri aproape de măsura văzută în fortepianoul clasic, dar pianistul Joerg Demus a lansat un disc dintre lucrările lui Brahms interpretate la pianele epocii sale Edwin Good ( ) descrie și un pian din realizat de Erard din Paris Acest instrumentul este înșirat drept (nu încrucișat), are doar șapte octave și folosește fier contravântuire, dar nu un cadru complet El continuă (la pagina ): "[În timp ce] unii Erard erau cei egal ca volum și bogăție cu Steinways și Bechsteins, sunetul "tipic" Erard era mai ușor decât cel al concurenților săi El continuă: "deși Claude Debussy prefera Bechstein-ul, lui Maurice Ravel îi plăcea sunetul lucios al lui Erard Astfel, chiar și pentru marii compozitori din prima parte a secolului XX, posibilitatea există că artiștii ar putea experimenta în mod profitabil ceea ce ar considera autentic piane, în lumina preferințelor muzicale ale compozitorului Pianist Gwendoline Mok a realizat înregistrări comerciale ale muzicii lui Ravel pe un Erard din pian EDIȚII INTERPRETATIVE Edițiile interpretative oferă părerea personală a editorului cu privire la modul de realizare a lucrării Acest lucru este indicat prin furnizarea de marcaje pentru atingere, frazare, dinamică, tempo, expresie, degetele şi pedalarea care le completează sau le înlocuiesc pe cele ale compozitorului extrem cazuri, ediţiile interpretative au alterat în mod deliberat notele compozitorului sau chiar a șterse pasaje întregi În secolul al XIX-lea și începutul secolului al XX-lea mulți muzicieni celebri a oferit ediții interpretative, inclusiv Harold Bauer, Artur Schnabel și Ignacy Paderewski Astăzi, profesorii recomandă rareori ediții interpretative elevilor lor, preferând în schimb ediţiile ürtext Este util, totuși, să consultați ediții interpretative pentru a obține informații cu privire la practica anterioară a spectacolului, inclusiv practica sărbătoririi pianist/editori și elevi și contemporani ai compozitorilor originali JOSEFFY Rafael Joseffy ( - ) s-a născut la Hunfala, Ungaria, la iulie și a murit în New York la iunie A studiat la Budapesta cu Brauer, profesorul lui Stephen heller În a mers la Leipzig, unde profesorii săi au fost Ignaz Moscheles și Ernst Friedrich Wenzel A devenit elevul lui Carl Tausig la Berlin, rămânând cu el doi ani, apoi a studiat cu Liszt la Weimar în și A debutat la Berlin în și a fost imediat aclamat ca un pianist de mare strălucire În și-a făcut Noua Debutul din York în Chickering Hall cântând în mi minor de Chopin și mi bemol major de Liszt concerte, acompaniat de Leopold Damrosch și orchestra sa James Huneker a scris despre el: "Există magie în atacul lui, magie și lumina lunii în al lui interpretarea unui nocturn Chopin și un meteor ca strălucirea în interpretarea sa de Liszt concert ' După ce a plecat în turneu, s-a stabilit la New York și a predat la National Conservatorul de Muzică A fost unul dintre primii pianiști care au programat Brahms în mod regulat in Statele Unite Stilul său era larg și cuprinzător, totuși jocul său avea o o anumită incisivitate pe care cei care l-au auzit nu au uitat-o niciodată În primii săi ani a produs numeroase compoziții populare pentru pian Mai târziu, în viața sa retras practic de pe platforma concertelor și și-a dedicat atenției predării Era un om foarte rezervat Henry Wolfsohn a susținut că i-a oferit lui Joseffy enorm sume pentru turneele de concerte, dar lui Joseffy i s-a părut atât de gravă viața de concert încât el nu ar accepta El a preferat venitul mai mic al profesorului decât strălucirea luminile rampei Lui Joseffy a continuat să nu-i pese absolut nimic de faimă și aplauze către el arta era supremă și alte lucruri contau puțin A publicat o "Școală avansată de interpretare la pian" în și a editat lucrările pentru pian lui Chopin A interpretat Sonata Liszt în primii ani ai secolului al XX-lea și l-a editat pentru Schirmer El a spus despre Sonata Liszt că a fost una dintre acele compoziții care se joacă de la sine, "se află atât de frumos sub mână" Joseffy nu a făcut niciun disc sau rulouri CHEIE Se numește practica de a ține apăsată o tastă de pian cu mai multă presiune decât este necesar aşternut de chei Este nedorit, deoarece irosește energie și inhibă relaxarea TASTATURĂ aspect Până la mijlocul secolului al XIV-lea, tastaturile erau aranjate în funcție de moduri care au stat la baza sistemului muzical Notele corespundeau notelor noastre "albe" și nu erau note "negre" Intervalul patrei augmentate, de la B la F, a fost, totuși, considerat discordant La remediați acest lucru, B a fost coborât prin adăugarea unei taste scurte suplimentare Aceasta a fost prima notă "neagră", Si bemol, și a fost urmat de notele "negre" Fa diesis, Mi bemol, Do diesis și Sol diezis Acest a fost amenajarea modernă și picturile contemporane arată că a existat de mult ca Pe tastaturile anterioare exista adesea o schemă de culori diferită pentru taste Pe Pianul Mozart, de exemplu, notele negre corespundeau notelor noastre albe și notele maro corespund notelor noastre negre Gamă Aproape fiecare pian modern are de clape cuprinzând șapte octave și o terță minoră, de la A la C Multe piane mai vechi au doar de clape cuprinzând șapte octave, de la A până la A Unii producători extind gama mai mult în una sau ambele direcții The cel mai notabil exemplu de gamă extinsă poate fi găsit pe pianele Bösendorfer unu modelul extinde intervalul normal până la F , în timp ce un alt model merge până în jos C formând o gamă completă de octave La unele piane aceste taste sunt ascunse sub un mic capac cu balamale care poate fi răsturnat în jos pentru a acoperi tastele și pentru a evita dezorientarea vizuală în interior un pianist care nu este familiarizat cu tastatura extinsă La alte piane culorile extraului tastele albe sunt inversate, deci sunt negre, nu albe Tastele suplimentare sunt adăugate în primul rând pentru o rezonanță sporită a șirurilor asociate, adică vibrează simpatic cu alte corzi ori de câte ori este pedala amortizorului deprimat și astfel dau un ton mai plin Doar un număr foarte mic de lucrări compuse pentru pianul folosește de fapt aceste note Mai recent, compania Stuart and Sons a făcut piane cu gamă extinsă Pe instrumentele lor, gama este extinsă în jos până la F și înalte până la F pentru opt octave Cheile suplimentare sunt aceleași cu celelalte chei în aparenţă Au fost fabricate pentru a fi utilizate de către piane de studio mici, de tip vertical, cu doar de clape pianiști călători Chiar dacă conțin o harpă din fontă, sunt comparativ greutate redusă, astfel încât să poată fi transportate cu ușurință la și de la angajamente doar de doi persoane Deoarece harpa lor este mai lungă decât cea a unei spinetă sau a unui pian consolă, au un sunet de bas mai puternic, care pentru unii pianiști merită compromisul în gamă pe care a setul de chei redus le lasă CHEIE ÎN MUZICĂ O cheie este centrul de greutate al unei piese Identifică triada tonică, care este acordul, major sau minor, care reprezintă punctul final de repaus pentru o piesă sau punctul focal al unui secțiune Deși cheia unei piese poate fi numită în titlu, de exemplu, Sonata în Do major, sau dedusă din semnătura cheii, se realizează stabilirea cheii prin armonie funcțională, adică o succesiune de acorduri care duc la unul sau mai multe cadențe O cheie poate fi majoră sau minoră Muzica în dorian sau frigian și așa mai departe este considerat a fi într-un mod mai degrabă decât într-o cheie O scară este un set ordonat de note folosite de obicei într-o tonalitate O cheie este centrul de greutate stabilite de anumite progresii de acorduri Acordurile folosite într-o cheie sunt în general extrase din scara majoră sau minoră asociată cu triada tonică, dar poate include și alte acorduri folosite în modele convenționale care stabilesc primatul triadei tonice Cadențele sunt importante în stabilirea unei chei Chiar și cadențe care nu includ triada tonică stabilește cheia deoarece acele secvențe de acorduri implică un context Piesele scurte pot rămâne într-o singură cheie pe tot parcursul O bucată scurtă poate începe cu o frază care se termină pe tonic, apoi o a doua frază se poate termina cu o jumătate de cadență și apoi a fraza finală, mai lungă, se poate termina cu o cadență autentică pe tonic Mai elaborat piesele pot stabili cheia principală apoi modulează la altă cheie sau serie de taste și apoi reveni la cheia originală În epoca barocului era obișnuit să se repete un întreg musical frază, numită ritornello, în fiecare cheie odată ce a fost stabilită În formă de sonată clasică a doua temă era de obicei marcată cu o temă contrastantă Majoritatea pieselor încep și se termină în aceeași cheie chiar dacă în unele piese din epoca romantică cheia este lăsată în mod deliberat ambiguă la început Mulți compozitori folosesc pianul în timp ce compun și cheia aleasă poate avea un influență Acest lucru se datorează faptului că digitația este diferită pentru fiecare tastă și compozitorul poate scrie intenționat anumite acorduri de preferință față de altele astfel încât să se facă digitarea mai ușor, sau poziția mâinii mai confortabilă, dacă piesa finală este destinată pianului Un Un exemplu în acest sens este începutul temei principale din Balada în G a lui Chopin minor SEMNATURILE CHEIE În notația muzicală, semnătura cheie este o serie de simboluri ascuțite sau simboluri plate plasate pe personalul indicând notele care trebuie să fie constant cu un semiton mai sus sau mai jos decât notele naturale echivalente (notele albe ale unei claviaturi de pian), dacă nu este altfel alterat cu un accidental Semnăturile cheie sunt scrise imediat după cheie la începutul unei linii de notație muzicală și poate apărea și în alte părți ale partiturii, pt de exemplu, după o bară dublă Scopul semnăturii cheii este de a minimiza numărul de accidente necesare notează muzica În teorie, orice piesă poate fi scrisă cu orice semnătură, folosind accidente pentru a corecta orice notă în care nu ar trebui să se aplice Absența unei chei semnătura nu înseamnă întotdeauna că piesa este în tonalitate de do major sau la minor fiecare accidental poate fi notat în mod explicit, sau piesa poate fi modală sau poate fi atonală Efectul unei semnături de cheie continuă pe parcursul unei piese, cu excepția cazului în care este anulat de către altul semnătura cheii Dacă o semnătură cu cinci cheie ascuțită este plasată la începutul unei piese la fiecare A în piesa din orice octavă trebuie să fie interpretată ca La diesis, cu excepția cazului în care este precedată de un accidental sub forma unui semn natural Dacă există doar un singur sharp, acesta trebuie să fie F sharp The secvența de diezi sau bemol în semnături este rigidă O semnătură de cheie nu este același lucru cu o cheie Semnăturile cheie sunt doar dispozitive de notație Sunt convenabile pentru muzica diatonica sau tonal Unele piese care modulează, adică schimbați cheia, introduceți o nouă semnătură pe toiag, în timp ce alții folosesc semne naturale neutralizați semnătura cheii și alte dièse sau bemol pentru noua cheie Semnatura cheie definește scala diatonica pe care o folosește o piesă muzicală Majoritatea cântarilor necesită ca unele note să fie în mod constant ascuțite sau aplatizate În tonul sol major nota de început este Fa diesis, astfel încât semnătura cheie pentru Sol major este singura semnătură diesis Acolo Cu toate acestea, nu există o legătură cauzală, iar o piesă cu semnătura cheie ascuțită nu este neapărat în tonalitate de sol major Mulți alți factori determină cheia unei piese Acest este valabil mai ales pentru tastele minore Toccata și fuga "Dorian" de Bach este în re minor, dar aici nu există semnătură de ton, ceea ce implică astfel că este în tonalitate de Do major In schimb bemolurile necesare pentru tonul de re minor sunt scrise ca accidentale oriunde este necesar Două chei care au aceeași semnătură se numesc chei relative Când muzical modurile, cum ar fi Lydian sau Dorian, sunt scrise folosind semnăturile cheie pe care le numesc moduri transpuse Taste majore cu dièse Do major nu are diezi sau bemol Sol major are un diesis: Fa Re major are două diese: FC Un major are trei diezimi: FCG Mi major are patru diese: FCGD Si major are cinci diezi: FCGDA Fa sharp are șase sharp: FCGDAE Do sharp are șapte sharp FCGDAEB FCGDAEB poate fi amintit de mnemonicul Fat Charlie Got Down After Eating Banane Începând de la Do major, fiecare diesis adăugat ridică cheia cu o cincime Taste majore cu bemol Do major nu are diezi sau bemol Fa major are un bemol: B Si bemol major are două bemol: BE Mi bemol major are trei bemol: BEA Un bemol major are patru bemol: BEAD Re bemol major are cinci bemol: BEADG Sol major are șase bemol: BEADGC Do bemol major are șapte bemol: BEADGCF BEADGCF constă din aceleași litere ca și FCGDAEB, dar în sens invers Începând de la Do major, fiecare bemol adăugat ridică cheia cu o patra La pian, mi diesis este fa, si bemol este do, do bemol este si fa și fa bemol este mi Semnăturile cheie cu șapte diezi și șapte bemol sunt rareori folosite pentru că au echivalente enarmonice mai simple Do diesis major cu șapte dièse este mai ușor exprimat ca re bemol major cu cinci bemol Fa bemol major cu șapte bemol este mai ușor exprimat ca mi major cu patru diezi Chei minore Fiecare scară majoră are o scară minoră relativă care este o terță minoră (patru semitonuri numărând ambele note) în jos de la scara majoră Fiecare scară relativă minoră are aceeași semnătura cheii ca majoră relativă Se fac modificări la scara minoră naturală prin accidentale în funcție de indiferent dacă se cântă scala minoră armonică sau scala minoră melodică În cazul în care minorul armonic nota principală este ascuțită de un semiton în sus și mult mai jos În cazul minorului melodic nota de dinaintea notei de început și notele de început sunt fiecare ascuțite numai în sus S-a spus scala minoră melodică în vremuri mai vechi să fie mai ușor de cântat decât scala minoră armonică, deși Mozart nu avea problemă cu a cere cântăreților să cânte scala minoră armonică Tonuri majore și minore și exemple de piese din diferitele tonuri Fiecare dintre clapele majore și minore de la pian va fi acum discutată începând de la C majore şi crescătoare cu semitonuri "Claveul bine temperat" de Bach ("patruzeci și opt") pachet de două cărți fiecare din preludii și fugă în fiecare tonalitate majoră și minoră urcând în sus cu semitonuri din Do major Acestea au fost scrise pentru o tastatură reglată la "temperamentul bine", care sună bine în toate cheile Deși fiecare tastă avea un caracter ușor diferit, niciuna nu a sunat de melodie Invențiile în două părți și Invențiile în trei părți ale lui Bach sunt compuse fiecare din cincisprezece piese în tonurile de do major, do minor, re major, re minor, mi bemol major, mi major, mi minor fa major, Fa minor, Sol major, Sol minor, La major, La minor, Si bemol major și Si minor Acestea au fost taste utilizabile care suna bine pe tastaturile vremii reglate la una dintre cele medii temperamentele de ton care au precedat bine-temperamentul Alte taste au sunat în ton Opusul al lui Chopin, compus din de preludii, câte unul în fiecare dintre cheile majore și minore În pe lângă faptul că nu existau fugi, schema lui Chopin era diferită de cea a lui Bach Primul preludiu al lui Chopin a fost în do major, al doilea a fost în la minor (relativ minor al lui C major) Ulterior au urcat într-un ciclu de cincimi, fiecare cheie majoră fiind urmată de relativ minor al acesteia Rezultatul schemei a fost preludii în următoarele tonuri: Do major, La minor, sol major, mi minor, re major, si minor, la major, fa diesis minor, mi major, do diesis minor, si major, sol dies minor, fa dies major, mi bemol minor, re bemol major, si bemol minor, la bemol major, fa minor, mi bemol major, do minor, si bemol major, sol minor, fa major, re minor Șostakovici a scris un set de de preludii și fugă în toate tonurile majore și minore Do major Semnătura cheie a Do major nu are diezi sau bemol Minorul său relativ este A minor Este tonic minor este do minor Tastatura Do major este una dintre cele mai frecvent utilizate semnături în muzică Scala de Do major este formată din notele C, D, E, F, G, A, B și C care sunt toate note albe la pian Un pian este întotdeauna acordat în do Do major este adesea considerată cea mai ușoară cheie din cauza lipsei sale de dicuți sau bemol Începătorii sunt de obicei a început cu scale, arpegii și piese în do major Chopin a considerat Do major ca fiind cea mai dificilă scară de jucat cu o uniformitate completă și avea tendința să o dea pe ultimul loc elevilor El a recunoscut Si major ca fiind cea mai ușor de cântat la pian, deoarece poziția notelor alb-negru se potrivea cel mai bine cu poziția naturală a degetelor și așadar deseori își punea elevii să înceapă cu această scară În cataloagele muzicale care sortează muzical piese după cheie, fie că merg pe semitonuri sau de-a lungul cercului de cincimi, ele întotdeauna începe cu piese în do major Câteva piese pentru pian în do major: Mozart: Sonata K Beethoven: Sonata opus "Waldstein" Beethoven: Variațiunile "Diabelli" opus Schubert: "Rătăcitor" Opusul fantastic D Schumann: Fantezie opusul Schumann: Arabesque opus Brahms: Sonata opus Debussy: Preludiul nr "La Cathedrale Engloutie" ("The Sunken Cathedral") Do minor Semnătura cheie de do minor are trei bemol Majoritatea sa relativă este mi bemol major E tonic major este do major Scala minoră naturală a Do minor este alcătuită din notele Do, Re, Mi bemol, Fa, G, A bemol, Si bemol și C Modificările se fac prin accidentale în funcție de indiferent dacă se cântă scala minoră armonică sau scala minoră melodică În cazul în care minorul armonic nota principală este ascuțită de un semiton în sus și mult mai jos În cazul minorului melodic nota de dinaintea notei de început și notele de început sunt fiecare ascuțite numai în sus Câteva piese pentru pian în do minor: Mozart: Sonata K Mozart: Concert pentru pian K Beethoven: Sonata opus nr Beethoven: Treizeci și două de variații pe o temă originală WoO Beethoven: Sonata opus "Pathetique" Beethoven: Concertul pentru pian nr opusul Beethoven: Sonata opus Chopin: Etude opus nr "Revoluționar" Chopin: Nocturn opus nr Delius: Concert pentru pian Rachmaninoff: Concertul pentru pian nr opera Re bemol major Semnătura cheie a re bemol major are cinci bemol Notele aplatizate corespund cu note negre ale pianului Minorul său relativ este si bemol minor Minorul său tonic este re bemol minor, care ar conține opt bemol, dar este înlocuit cu do diesis minor care conține patru ascuțite Scala re bemol major este formată din notele Re bemol, Mi bemol, Fa, Sol bemol, La bemol, B bemol și C În preludiul său "Raindrop" și Fantaisie-Impromptu, Chopin trece de la D bemol major la do diesis minor pentru secțiunea mijlocie în paralel minor El inversează proces în Valsul său opus nr Concertul pentru pian al lui Ceaikovski nr este în cheia lui Si bemol minor, dar tema de deschidere este în relativă majoră a re bemol major The cheia enarmonică pentru re bemol major este do diesis major, care nu este adesea folosită deoarece conține şapte ascuţite Bach a folosit semnătura cheii majore în do diesis în cel de-al doilea preludiu al cărții Unul dintre "Clavele lui bine temperat" Câteva piese pentru pian în re bemol major: Chopin: Preludiu opus nr "Picătură de ploaie" Chopin: Vals opus nr "minut" Chopin: Nocturn opus nr Chopin: Berceuse opus Liszt: Parafraza Rigoletto Liszt: Consolidarea nr (Lento placido) Liszt: "Un Sospiro" ("Un suspin") Sinding: "Foșnetul primăverii" opus nr Rachmaninoff: "Rapsodie pe o temă a lui Paganini" pentru pian și orchestră - al XVIII-lea Variație Debussy "Clair de Lune din "Suite Bergamasque" Do diesis minor Semnătura cheie a do diesis minor are patru diezime Majoritatea sa relativă este mi major Este tonic major este do diesis major, care nu este adesea folosit deoarece conține șapte dièse și este înlocuit cu re bemol major Scala minoră naturală a Do diesis minor este formată din note Do distins, Re discutit, E, Fa distins, Sol discutit, La distins, Si distins [C] si Do distins Scarlatti a scris doar două sonate pentru tastatură în do diesis minor, K și K mișcări ale Sonatei "Lună de lună" a lui Beethoven opus nr erau în do diesis minor și mișcarea din mijloc era în tonul enarmonic al re bemol major După "lumina lunii" Sonata pentru tonul do diesis minor a devenit mai frecventă în repertoriul pentru pian Câteva piese pentru pian în do diesis minor: Beethoven: Sonata opus nr "Lumina lunii" Chopin: Etude opus nr Chopin: Scherzo nr opusul Chopin: Preludiu opus Chopin: Vals opus nr Chopin: Nocturn (opus post) Chopin: Fantaisie-Impromptu opus posth Liszt: Rapsodia maghiară nr Scharwenka: Concertul pentru pian nr opus Rahmaninov: Preludiu opus nr Scriabin: Preludiu opus nr re major Semnătura cheie a re major are două diezi Minorul său relativ este si minor E tonic minor este re minor Scala re major este formată din notele Re, E, Fa diez, G, A, B, C ascuțit și re major este potrivit pentru vioară datorită structurii instrument care este acordat pe G, D, A, E Corzile deschise rezonează simpatic cu coarda D producând un sunet strălucitor Cele mai multe fluiere de tablă sunt acordate pe re major, deoarece acestea sunt folosite cu muzica de vioară Mozart, Beethoven, Paganini, Brahms, Ceaikovski și Prokofiev a scris concerte de vioară în re major Re major este o tonalitate bună pentru chitară drop D-uri, făcând două D-uri disponibile ca șiruri deschise Domenico Scarlatti adesea a imitat manierismele chitarei în sonatele sale pentru claviatură, ceea ce ar putea explica faptul că peste șaptezeci din cele de sonate ale sale sunt în re major, mai mult decât oricare alta cheie Câteva piese pentru pian în re major: Mozart: Sonata K Mozart: Rondo K Beethoven: Sonata opus nr Beethoven: Sonata opus "Pastorală" re minor Semnătura cheie de re minor are un bemol Majoritatea sa relativă este Fa major Este tonic major este re major Scala minoră naturală a re minor este alcătuită din notele Re, E, Fa, Sol, A, Si bemol, C și D Re minor este una dintre cele două semnături de ton bemol care necesită un dièse pentru interioare nota pentru a forma minorul armonic Celălalt este sol minor De tastatura a lui Scarlatti sonate, sunt în tonuri minore și re minor este cea mai des aleasă tonalitate minoră, cu sonate Piesele celebre în re minor sunt: Chaconne de Bach din partita sa pentru solo de vioară Nu , întreaga sa "Arta Fugii", două dintre toccatele sale pentru orgă, Requiem-ul lui Mozart, Simfonia a noua a lui Beethoven, Concertul pentru vioară a lui Sibelius și Simfonia Spaniolă a lui Lalo Câteva piese pentru pian în re minor: Bach/Busoni: Chaconne BWV Mozart: Concertul pentru pian nr K Mozart: Fantasy K Beethoven: Sonata opus nr "Tempest" Schubert: Cântecul "Moartea și Fecioara" D Schubert/Liszt: "Serenade" D Mendelssohn: Variations Series opus Rachmaninoff: Concertul pentru pian nr opusul Prokofiev: Toccata opus Mi bemol major Semnătura cheie a mi bemol major are trei bemol Minorul său relativ este Do minor E tonic minor este mi bemol minor Scala Mi bemol major este formată din notele Mi bemol, Fa, Sol, La bemol Si bemol, C, D și Mi bemol Tonalitatea Mi bemol major este adesea asociată cu îndrăzneț, eroic muzică Simfonia eroică a lui Beethoven și Concertul pentru pian "Emperor" sunt în mi bemol major Concertele pentru corn și alte piese care au o parte majoră pentru corn sunt adesea în mi bemol major Câteva piese pentru pian în mi bemol major: Haydn: Sonata nr H XVI/ Mozart: Concertul pentru pian nr K Beethoven: Sonate opus nr Și opusul a "Les Adieux" Beethoven: Variațiuni "Eroica" opus Beethoven: Concertul pentru pian nr opus "Împăratul" Schubert: Impromptu opus D Schubert: Trio cu pian nr D Chopin: Nocturne opus nr și opusul nr Brahms: Trio pentru corn, vioară și pian opusul Brahms: Sonata pentru clarinet si pian opus nr Mi bemol minor (re diesis minor) Semnătura cheie a mi bemol minor are șase bemol Echivalentul său enarmonic este re diez minor care are șase diezi Majoritatea sa relativă este Sol bemol major Tonicul său major este mi bemol major Scala minoră naturală a Mi bemol minor constă din notele Mi bemol, Fa, Sol bemol, La bemol, si bemol, do bemol și re bemol și mi bemol În ambele cărți din "Clavetul bine temperat", Bach a notat al optulea preludiu în mi bemol minor și fuga ei însoțitoare în re diesis minor Câteva piese pentru pian în mi bemol minor: Haydn: Trio cu pian (Hoboken XV ) Brahms: Scherzo opusul Scharwenka: Dans polonez opus nr Dvo%ák: Umoristic opus nr Khachaturian: Toccata ( ) re diesis minor (mi bemol minor) Semnătura cheie a re diesis minor are șase dièse Echivalentul său enarmonic este mi bemol minor care are șase apartamente Majoritatea sa relativă este Fa diesis major Tonul său major este re diez major care, deoarece conține nouă diezime, nu este folosit și este înlocuit cu mi bemol major The scala minoră naturală a re diesis minor constă din notele re diesis, mi diez [F], fa diesis, Sol echitabil, La diesit, Si, Do diesit si Re diesit În scala minoră armonică, do diesis devine Do dublu diez [D] În ambele cărți din "Clavetul bine temperat", Bach a notat al optulea preludiu în mi bemol minor și fuga ei însoțitoare în re diesis minor În afară de aceasta, singura fântână piesa de pian cunoscută cu semnătură în re diesis minor este Etude opus nr mi major Semnătura cheie de mi major are patru diezi Relativul său minor este Do dies minor Este minor paralel este mi minor Scala de mi major este alcătuită din notele E, Fa diez, Sol diez, A, B, Do diesis, Re diesis și E Tonalitatea Mi major este adesea asociată cu contemplativ muzică Clopotele lui Big Ben de la Westminster sunt acordate la cheia de mi major (notele E, Si, Sol și Fa dièse) Următoarele piese sunt în tonalitate de mi major: vioara lui Bach concert și vioară partita nr , Uvertura Fidelio a lui Beethoven, a șaptea a lui Bruckner simfonie, concertul pentru trompetă al lui Hummel, "Visul unei nopți de vară" de Mendelssohn Uvertură, Valsul lui Musette din "La Bohème" de Puccini, uvertura "Bărbierul din Sevilla" și uvertura "William Tell" de Rossini, "Primăvara" din "Cele patru anotimpuri" de Vivaldi, și uvertura din "Tannhäuser" și "Siegfried Idyll" de Wagner Câteva piese pentru pian în mi major: Beethoven: Sonata opus Mendelssohn: "Consolare" ("Cântece fără cuvinte") Chopin: Etude opus nr "Tristesse" Liszt: Sonetul Petrarcan nr Franck: Preludiu, Arie și Finală mi minor Semnătura cheie de mi minor are un diesis Majoritatea sa relativă este Sol major E tonic major este mi major Scala minoră naturală a lui E minor constă din notele E, Fa diez, Sol, A, B, C, D și E Următoarele piese sunt în tonalitate de mi minor: Simfonii de Haydn, Brahms, Mahler, Dvo%ák, Vaughan Williams, Sibelius, Ceaikovski și Rahmaninov; Concert pentru violoncel de Elgar Câteva piese pentru pian în mi minor: Chopin: Concertul pentru pian nr opera Chopin: Preludiu opus nr și Nocturnul nr (opus post ) Fa major Semnătura cheie a Fa major are un bemol Minorul său relativ este re minor Minorul său tonic este fa minor Scala de fa major este formată din următoarele note: Fa, G, A, Si bemol, C, D, E și F Următoarele piese sunt în tonalitate de fa major: Simfonia nr "Pastorală" și nr , Simfonia lui Brahms nr și "A German Requiem", a lui Mahler "Adagietto" și Intermezzo de Mascagni din "Cavalleria Rustucana" Cheia lui F major este foarte des folosit pentru muzica uşoară contemporană Câteva piese pentru pian în fa major: Bach: Concertul "italian" BWV Beethoven: Sonate opus nr și opusul Schumann: "Träumerei" din Kinderszenen opusul Brahms: Romance opus nr Saint-Saëns: Concertul pentru pian nr opusul "Egiptean" Şostakovici: Concertul pentru pian nr opusul F minor Semnătura cheie de fa minor are patru bemol Majoritatea sa relativă este La bemol major E tonic major este F major Scala minoră naturală a Fa minor este formată din notele F, G, A bemol, B bemol, do, re bemol, mi bemol și fa În scala minoră armonică, mi bemol devine mi natural Tonalitatea de fa minor este adesea asociată cu pasiunea Piesele celebre în fa minor includ Simfonia lui Haydn nr "La Passione" și Simfonia nr Câteva piese pentru pian în fa minor sunt: Beethoven: Sonata opus "Appassionata" Schubert: Fantezie (la patru mâini) opus D Chopin: Concertul pentru pian nr opusul Chopin: Balada nr opusul și Fantasy opusul Brahms: Cvintet cu pian opus Fa diesis major (sol bemol major) Semnătura cheie a Fa diesis major are șase dièse Echivalentul său enarmonic este Sol bemol major care are șase bemol Relativul său minor este re dies minor care nu este folosit des și este înlocuit cu echivalentul său enarmonic al mi bemol minor Tonicul său minor este Fa dies minor Scala de fa diesis major are următoarele note: fa diesis, sol diesis, la diesis, si, do sharp, D sharp, E sharp [F] și F sharp Următoarele piese sunt în tonul Fa diesis major: "Va pensiero" din "Nabucco" de Verdi, "Dunque e proprio Finito" din "Puccini" "La Boheme" și a zecea simfonie a lui Mahler Câteva piese pentru pian în fa diesis major: Beethoven: Sonata "A Therese" opus Chopin: Improvizat nr opus și Barcarolle opus Sol bemol major (fa diez major) Semnătura cheie a solului major are șase bemol Echivalentul său enarmonic este Fa diez major care are șase diezi Minorul său relativ este mi bemol minor Minorul său tonic este Sol bemol minor care este de obicei înlocuit cu Fa dies minor (deoarece Sol minor, ceea ce ar au cinci bemol și două duble, nu este utilizat în mod normal) Scara solului major are următoarele note: Sol bemol, La bemol, Si bemol, Do bemol [B], Re bemol, Mi bemol, Fa și Sol bemol Mahler a folosit cheia solului major în intrarea corală în timpul finalului simfoniei celei de-a doua, în timpul primei mișcări din a treia sa simfonie, în timpul Adagietto din a cincea sa simfonie și în timpul Rondo-Finale a simfoniei a șaptea Puccini a folosit cheia de Sol bemol major pentru aria sa "Un bel di vendremo" din "Madam Butterfly" ceva pian piesele în sol bemol major sunt: Schubert: Improvizat nr D Chopin: Etudes opus nr 'Cheile negre' si opusul nr "Butterfly" și Impromptu Nu opusul Debussy: "La Fille aux cheveux de lin" ("Fata cu părul de in") Dvo%ák: Umoristic opus nr Rahmaninov: Preludiu opus nr Fa diesis minor Semnătura cheie a fa diesis minor are trei diezi Majoritatea sa relativă este La major Este tonic major este Fa diesis major Scala minoră naturală a Fa diesis minor este formată din note Fa diez, Sol diez, A, B, Do diez, D, E și Fa diez Au fost foarte puține simfonii scrisă în fa diesis minor, o excepție fiind Simfonia "Adio" a lui Haydn Wieniawski iar Viextemps a scris concerte de vioară în această tonalitate Câteva piese pentru pian în fa diesis minor: Mozart: Concertul pentru pian K - mișcarea lentă Mendelssohn: Cântecul venețian al bărcii ("Cântece fără cuvinte") Rachmaninoff: Concertul pentru pian nr opera Scriabin: Concert pentru pian opus Sol major Semnătura cheie a solului major are un singur diesiu Minorul său relativ este mi minor E tonic minor este sol minor Scara solului major este formată din notele G, A, B, C, D, E, F dièse și G În Bach G major este adesea o cheie de ritmuri în lanț de / În epoca barocului Sol major a fost considerată cheia binecuvântării Concertul Brandenburg nr este în G major Din cele de sonate pentru tastatură ale lui Scarlatti, sunt în sol major Din a lui Haydn simfonii, sunt în sol major, la fel ca primul dintre cvartetele sale "Emperor" Einea lui Mozart Kleine Nachtmusik', Concertul pentru pian nr , "Dalla sua pace" din "Don Giovanni" și primul dintre cvartetele "Haydn" ale lui Mozart sunt în sol major Beethoven a folosit rar Sol major ca cheia principală a unei opere, dar concertul său pentru pian nr și dragostea lui pentru vioară și orchestra nr sunt exceptii Pentru lucrări orchestrale în sol major, timpanii (tobe) sunt de obicei setate la G și D, la o cincime, mai degrabă decât la o patra, ca pentru majoritatea tastelor G major este una dintre clapele cele mai des folosite în muzica clasică, iar muzica ușoară pentru asta conteaza Acest lucru se datorează în parte ușurinței sale relative de a juca atât la tastatură, cât și la instrumente cu coarde Câteva piese pentru pian în sol major: Bach: Variațiuni Goldberg BWV Bach/Hess: "Jesu Bucuria dorinței omului" Haydn: Trioul cu pian nr "Rondo țigan" Mozart: Concertul pentru pian nr K Beethoven: Sonate opus nr și opusul nr ; Rondo a capriccio opus 'Rage peste un ban pierdut Beethoven: Sonata pentru vioară și pian opusul Beethoven: Concertul pentru pian nr opusul Chopin: "Andante Spianato" opusul Schumann: "Despre pământuri și oameni străini" din Kinderszenen opusul Debussy: Arabesque nr Ravel: "Pavane pour une infant défunte" ("Pavane pentru o prințesă moartă") Sol minor Semnătura cheii Sol minor are două bemoluri Majoritatea sa relativă este si bemol major E tonic major este sol major Scala minoră naturală a solului minor constă din notele G, A, B bemol, Do, D, Mi bemol, Fa și Sol Sol minor este una dintre cele două semnături de ton bemol care necesită un pentru ca nota principală să formeze minorul armonic Celălalt este sol minor Următoarele sunt în sol minor: Pasiunea Sfântului Ioan a lui Bach, simfoniile nr "G minor" si nu "Great G minor", Cvintetul de coarde K al lui Mozart , Concertul pentru vioară nr , Tema lui Elgar a "Variațiunilor Enigma" și Simfonia nr opusul Simfoniile lui Mozart nr și sunt singurele sale simfonii în acea cheie și sunt singurele simfonii care folosesc în principal o tonalitate minoră Câteva piese pentru pian în sol minor: Mendelssohn: "Cântec de barcă venețiană" ("Cântece fără cuvinte") Chopin: Balada nr opus Chopin: Sonata pentru violoncel si pian opus Brahms: Rhapsody opus nr Rachmaninoff: Sonata pentru violoncel și pian opusul Rahmaninov: Preludiu opus nr "cazac" Un bemol major Semnătura cheie a mi bemol major are patru bemol Minorul său relativ este Fa minor E tonic minor este A bemol minor Scala La bemol major este formată din notele A bemol, Si bemol, C, D bemol, mi bemol, fa, sol și la bemol Un bemol major este cea mai bemolă cheie majoră folosită de Scarlatti în a lui sonate pentru tastatură, dar a folosit-o doar de două ori, în K și K Tonalitatea la bemol major se spune că are un sentiment pașnic, senin și a fost folosit destul de des de Schubert Beethoven a ales tonul La bemol major pentru mișcarea lentă a Sonatei sale "Pathetique" în do opus minor și pentru mișcarea lentă a oricărei alte lucrări pe care le-a scris în do minor, cu excepția concertului său pentru pian nr (mi major) și Sonata sa nr opus (do major, deși acesta este un set de variații mai degrabă decât o mișcare lentă ca atare) Douăzeci și patru de Piesele pentru pian ale lui Chopin sunt în tonalitate la bemol major, mai mult decât în orice altă tonalitate Simfonia lui Elgar nr și simfonia lui Bax nr sunt în la bemol major Câteva piese pentru pian în la bemol major: Domeniul: Concertul pentru pian nr H Beethoven: Sonate opus și opus Schubert: Impromptus opus D și opus D Schumann: Carnaval opusul Chopin: Concertul pentru pian nr opus - mișcare lentă Chopin: Poloneză opus "Eroic" Chopin: Studii opus nr și opusul nr Chopin: Nocturn opus nr Chopin: Valsuri opus nr , opus , opus nr și opusul nr Chopin: Balada nr opusul Liszt: Liebestraum nr Liszt: Sonetul Petrarcan nr Brahms: Vals opus nr La bemol minor (sol dies minor) Semnătura cheie a La bemol minor are șapte bemol Echivalentul său enarmonic este Sol diez minor care are cinci diezi Maiorul său relativ este Do bemol major [B] Tonicul său major este A bemol major Scala minoră naturală a A bemol minor este formată din notele A bemol, Si bemol C bemol [B], re bemol, mi bemol, fa bemol [E], sol bemol, la bemol Solul devine G natural în minor armonic Solul și Fa bemolul devin Sol natural și Fa natural în sens ascendent minor melodic Un bemol minor apare în modulație în lucrări în alte tonuri, dar este rareori folosit ca cheia principală a unei piese, așa cum este cheia enarmonică a solului diesis minor cu cinci dièse mai simplu "Evocación" de Albeniz este în la bemol minor, la fel ca Fuga lui Brahms pentru orgă WoO Câteva piese pentru pian în la bemol minor: Beethoven: Sonata în la bemol major opus - mișcarea "Marșul funerar" Janá&ek: Sonata pentru vioară și pian Liszt: Studiul Paganini "La Campanella" (versiunea anterioară) Sol diesis minor (la bemol minor) Semnătura cheii solului diesis minor are cinci diese Echivalentul său enarmonic este La bemol minor care are șapte apartamente Majoritatea sa relativă este si major Tonul său major este Sol diezis major, care este de obicei înlocuit cu A bemol major (deoarece Sol diesis major, care ar au opt ascuțiți, nu este folosit în mod normal) Scala naturală a solului diesis minor constă în următoarele note: Sol diez, La diez, Si, Do diez, Re diez, E, Fa diez şi Sol diez The cheia solului diez minor este rar folosită în muzica orchestrală, dar nu este neobișnuită la tastatură muzică începând cu "Claveul bine temperat" de Bach Câteva piese pentru pian în sol diesis minor Chopin: Etude opus nr ("Terti") Liszt: Studiul Paganini "La Campanella" (versiunea finală) Scriabin: Sonata nr opusul Major Semnătura cheie a La major are trei diezi Relativul său minor este Fa dies minor Este tonic minor este la minor Scala de La major este formată din notele A, B, Do diesis, D, E, Fa sharp, G sharp, and A Simfoniile în tonalitate La major sunt mai rare decât cele în Re major Beethoven (nr ), Mendelssohn (nr ) și Bruckner (nr ) sunt cam singurele din epoca romantică Concertul pentru clarinet și Cvintetul pentru clarinet al lui Mozart sunt în la major "Capriccio Espagnol" de Rimski-Korsakov, "Capriccio Italien" de Ceaikovski și vals din "Lacul lebedelor" și Preludiul lui Wagner la actul I din "Lohengrin" sunt toate în cheia A major Câteva piese pentru pian în la major: Mozart: Concertele pentru pian K și K Mozart: Sonata K Beethoven: Sonate opus nr și opus Chopin: Poloneză opus nr "Militare" Brahms: Intermezzo opus nr Franck: Sonata pentru vioară și pian Un minor Semnătura cheie a la minor nu are diezi sau bemol Majoritatea sa relativă este Do major Este tonic major este la major Scala minoră naturală a La minor este formată din notele A, B, C, D, E, F, G și A Bach a scris un concert de vioară în la minor, la fel ca și Vivaldi (nr ) The Simfonia "Scoțiană" Mendelssohn, Simfonia Mahler nr , Simfonia Sibelius nr iar Saint-Saens "Introduction and Rondo Capriccioso" sunt toate în tonalitatea la minor Câteva piese pentru pian în la minor: Mozart: "Rondo alla Turca" din Sonata K Mozart: Rondo K Beethoven: Fur Elise WoO Schumann: Concert pentru pian opus Chopin: Bolero opus Grieg: Concert pentru pian opus Rachmaninoff: Rapsodie pe o temă a lui Paganini pentru pian și orchestră opusul Moszkowski: Caprice Espagnole opus Si bemol major Semnătura cheie a lui si bemol major are două bemoluri Minora sa relativă este sol minor E tonic minor este si bemol minor Scala de si bemol major are următoarele note: si bemol, do, re, mi bemol, F, G, A și B bemol Câteva piese pentru pian în si bemol major: Mozart: Sonata K Beethoven: Sonate opus și opus "Hammerklavier" Schubert: Impromptu opus D și Sonata D Brahms: Variațiunile "Handel" opus și Concertul pentru pian nr opusul Prokofiev: Sonata nr opus (inclusiv Toccata) A diesis minor (Si bemol minor) Semnătura cheie a lui A diesis minor are șapte dièse Minorul său tonic este la dies minor Echivalentul său enarmonic este si bemol minor care are cinci bemol Majoritatea sa relativă este C diez major Scala naturală a diesisului minor este formată din următoarele note: A diesis, Si discuțit [C], Do distins, D evidențiat, Mi discuțit [F], Fa evidențiat, Sol evidențiat și A evidențiat Paralela sa majoră este A diesis major, care este de obicei înlocuit cu Si bemol major deoarece A diesisul major, care ar avea zece diese, nu este folosit în mod normal Ocazional scurt pasajele în la diesis major nu sunt schimbate în si bemol Poloneză-Fantaisie a lui Chopin în A bemol major opusul are un scurt pasaj de aproximativ șase bare notate efectiv în la diesis major, cu ascuțiturile duble necesare introduse ca accidentale Contextul armonic general este o temă extinsă în si major care se modulează pe scurt la la diesis major Un diesis minor, cu șapte dièse, nu este o cheie practică pentru compoziție Este înlocuit cu echivalentul său enarmonic si bemol minor Si bemol minor (la dies minor) Semnătura cheie de si bemol minor are cinci bemol Echivalentul său enarmonic este La diez minor care are șapte diezi Majoritatea sa relativă este re bemol major Tonicul său major este si bemol major Scala minoră naturală de si bemol minor constă din notele si bemol, do, re bemol, mi bemol, fa, sol bemol, la bemol și si bemol În scala minoră armonică, la bemol devine un natural În limba germană, si bemol este numit și si bemol minor se numește si moll Si bemol minor este asociată de obicei cu tristețea și singurătatea Câteva solouri importante de oboi în această cheie în literatura orchestrală include a doua mișcare a Simfoniei nr care descrie "sentimentul pe care îl ai când ești singur", în cuvintele lui Ceaikovski, și mișcarea lentă a Simfoniei în re minor a lui César Franck Pianul lui Ceaikovski concertul nr este scris în această tonalitate, dar celebra temă de deschidere este în relativă majoră de re bemol major Simfonia lui Şostakovici nr , "Eine" de Richard Strauss Alpensinfonie' și Simfonia nr sunt printre putinele simfonii scrise în si bemol minor Scarlatti a scris doar două sonate pentru tastatură în si bemol minor, K și K Si bemol minor este cea mai bemolică tonalitate pe care a folosit-o vreodată pentru o sonată Câteva piese pentru pian în si bemol minor: Chopin: Nocturn opus nr Chopin: Sonata opus "Marș funerar" Liszt: Studiu transcendental "Chasse Neige" Reubke: Sonata Rahmaninov: Sonata nr opusul si major Semnătura cheie de si major are cinci diezi Echivalentul său enarmonic este Do bemol major Minorul său relativ este Sol diezi minor Tonicul său minor este si minor Scara de si major constă din notele Si, Do diez, Re diez E, Fa ascuțit Sol dieșit, A dieșit și B Începătorii încep de obicei cu scale, arpegii și piese în do major Chopin a considerat Do major drept cea mai dificilă scară de jucat cu uniformitate completă și el tindea să-l dea ultimul elevilor săi El a recunoscut Si major ca fiind cea mai ușor de cântat pianul deoarece poziția notelor alb-negru se potrivea cel mai bine cu poziția naturală a degetelor și așa a pus adesea pupilele să înceapă cu această scară Semnatura cheie pentru si major este semnătura cheie cel mai puțin diezistă cu trei "linii" de dièse În cheia de sol, puneți diesisul pentru A în poziția așteptată față de diesisul pentru G ar necesita o linie de registru În cheia de bas ar fi posibil să se facă asta, dar la pian muzica, aceasta ar avea ca rezultat o dezuniformitate care ar putea afecta lectura vizuală În consecință, semnătura clapei B major este practic aceeași în cheia de bas ca și în ea cheia de sol În cheia alto, care apare în cvartetele de coarde și muzica orchestrală, B semnătura cheie majoră este de obicei scrisă în doar două "linii" de diezi În limba germană, B se numește "H", iar si bemol se numește "B" Studiul lui Chopin opus nr în fa major modulează la și revine de la tasta "telecomandă" de si major Singura simfonie a unui compozitor binecunoscut în tonalitate de si major este cea a lui Haydn simfonia nr Alte piese sunt: Dansul slavon nr de Dvo%ák, Finala lui "Pasare de foc" de Stravinsky, finala "Lacul lebedelor" de Ceaikovski și "La Donnaè" mobil" din "Rigoletto" de Verdi Câteva piese pentru pian în si major: Beethoven: Concertul pentru pian nr în mi bemol major opus "Emperor" - mișcare lentă, Adagio un poco mosso Brahms: Trio cu pian nr opus Chopin: Scherzo nr în si minor opus - secțiunea de mijloc Mazurcas opus nr , opus nr și opusul nr Nocturne opus nr , opus nr și opusul nr Do bemol major Semnătura cheie a Do bemol major are șapte bemol Echivalentul său enarmonic este si major cu cinci ascuţite Minorul său relativ este A bemol minor Minorul său tonic este Do bemol minor care este de obicei înlocuit cu si minor (deoarece do minor, care ar avea zece bemol, nu este utilizat în mod normal) Scala de Do bemol major are următoarele note: Do bemol [B], Re bemol, E bemol, fa bemol [E], sol bemol, la bemol, si bemol și do bemol [B] Do bemol major este singura tonalitate majoră sau minoră, altele decât tastele teoretice, care are "bemol" sau "ascuțit" în numele său, dar a cărui notă tonică este echivalentul unei note naturale (un alb tasta de pe un instrument cu tastatură) Do bemol major este cheia de pornire a harpei, cu toate pedalele sale în poziția de sus și este considerată cea mai rezonantă cheie pentru harpă Secțiunea din mijloc a "Contredanse" a lui Chopin în sol bemol major este scrisă în do bemol major si minor Semnătura cheii de si minor are două diezi Majoritatea sa relativă este re major E tonic major este si major Scala minoră naturală a lui si minor constă din notele Si, Do diesis, Re, E, Fa dièse, G, A și B În epoca barocului, si minor era considerat cheia suferinței pasive Schubart privit în si minor ca o cheie care exprimă o acceptare liniștită a sorții și foarte blândă plângere ceva ce comentatorii consideră că este în conformitate cu utilizarea de către Bach a cheii în St Pasiunea lui Ioan Galeazzi a scris că si minor nu era potrivit pentru muzica de bun gust Beethoven a etichetat o idee melodică în si minor într-unul dintre caietele sale de schițe drept "cheie neagră" Aceasta este o cheie comună folosită în rock, folk, country și alte stiluri chitariste, deoarece Acordul standard al unei chitare face ca toate corzile deschise să aibă grade de scară de si minor The Concertul pentru violoncel Dvo%ák este în si minor Câteva piese pentru pian în si minor: Chopin: Sonata opus și Mazurka opus nr Liszt: Sonata Franck: Preludiu, Corală și Fugă REGELE INSTRUMENTELOR Pianul, ca și orga, este cunoscut drept regele instrumentelor Pianul a câștigat asta titlu din mai multe motive Gama sa tonale acoperă întregul spectru al oricărui instrument orchestra de sub nota cea mai joasă a fagotului dublu până deasupra notei de sus a picolo Are capacitatea de a produce melodie și acompaniament în același timp, și are o gamă dinamică largă Este și cel mai mare instrument, în afară de țeavă orgă, cea mai versatilă și una dintre cele mai interesante KLINDWORTH viaţă Karl Klindworth ( - ) s-a născut la Hanovra la septembrie și a murit în Stolpe, lângă Potsdam, la iulie S-a stabilit la Hanovra ca profesor și compozitor iar de acolo a plecat la Weimar în unde a studiat cu Franz Liszt ( - ) la Altenburg Printre colegii săi de elevi au fost Hans von Bülow ( - ) și William Mason ( - ) Liszt și-a încheiat monumentala Sonata în si minor în Februarie și Klindworth a fost primul său elev care a cântat Sonata, care era atunci manuscris A învățat-o în șase zile și a interpretat-o din memorie pentru Liszt Klindworth l-a auzit pe Liszt însuși cântând Sonata sa pe mai și pe iunie și probabil între iunie Klindworth s-a mutat anul următor la Londra și ulterior, pe aprilie , a jucat Sonata pentru Wagner și a devenit în relații amicale cu el Klindworth a rămas înăuntru Londra timp de paisprezece ani, studiind, predând și ocazional apărând în public El s-a mutat la Moscova în pentru a ocupa funcția de profesor de pian la Moscova Conservatoriu unde a predat până în În Rusia și-a terminat pianul aranjamente ale Ciclului inel al lui Wagner, pe care el începuse în în timpul Vizita lui Wagner în Anglia Și-a finalizat și ediția critică a pianului lui Chopin lucrări La întoarcerea sa în Germania, a devenit dirijor al Filarmonicii din Berlin în , în asocierea cu Joachim și Bullner A fost, de asemenea, dirijorul lui Berlin Wagner Societatea și a fondat o școală de muzică care a fuzionat cu Conservatorul Scharwenka în A rămas la Berlin până în , când s-a retras la Potsdam, continuând să predea A compus o serie de piese pentru pian, inclusiv douăzeci și patru de studii în toate chei A editat sonatele pentru pian Beethoven și concertele pentru pian Liszt și studii transcendentale A adoptat-o pe Winifred Williams, care s-a căsătorit cu Siegfried Wagner, fiul lui Richard Wagner Elevii lui Klindworth au inclus Georgy Catoire, Sergei Liapunov, Ethelbert Nevin și Edouard Risler Karl Klindworth nu a făcut nici un disc sau role Klindworth D natural în Sonata Liszt José Vianna da Motta ( - ) a fost unul dintre ultimii elevi ai lui Liszt, la Hofgärtnerei din Weimar Notele sale, datate "Primăvara ", ale Sonatei pentru pian Liszt sunt cuprinse în raportul editorului în ediția Franz Liszt-Stiftung Sonata și alte câteva lucrări, împreună cu notele sale, au fost retipărite de Dover Publications, Inc, New York, în Motta a spus asta despre Re din barele și , în coda Sonatei: "The Elevii Liszt au unele îndoieli cu privire la faptul că prima notă ar trebui să fie re diezist sau re natural Manuscrisele și sursele publicate au re dieți În Liszt-Pädagogium, spune Ramann oarecum laconic, fără fundație: "re diesis nu trebuie schimbat în re natural" Pe de altă parte, Klindworth l-a asigurat pe editor că a jucat pentru D natural maestrul la instrucțiunea acestuia din urmă În acest sens, el a atras atenția asupra continuitatea armoniei în care do dublu diesis [bar ] continuă precedentul D natural enarmonic, în timp ce anticiparea re ascuțit în finala următoare cadența nu ar fi la fel de frumoasă Jucat cu nota minoră suspendată D natural acordul conține o strânsoare de tristețe apuse; cu re ascuțit pare considerabil mai mult liniștit, mai rece Este destul de de imaginat că maestrul a vrut să schimbe re diesis în D natural mai târziu, după publicarea sonatei Cu toate acestea, nu am reușit încă găsi un document de încredere ' Motta a recunoscut în notele sale că a consultat manuscrisul autograf al Sonata cu permisiunea Marchese di Casanova, deci rezultă că manuscrisul a fost în posesia Marchezului cel târziu și probabil cu mult înainte, Primăvara Motta și Arthur Friedheim ( - ) au fost colegi Liszt la Hofgärtnerei în anii și Motta nici nu cunoșteau proveniența manuscris sau, după cum este mai probabil, știa că Marchezul îl dobândise de la Friedheim (dacă acesta a fost cazul), dar a evitat orice dezvăluire publică despre asta în notele sale către Sonata din "Ediția Veche Liszt" Motta a avut discuții cu Friedheim când Motta pregătea "Harmonies Poétiques et Religieuses" pentru publicare Știm asta deoarece în notele lui Motta, datate "Vara ", el se referă la un simbol din "Bénédiction de Dieu" (care este a treia piesă din acea colecție de șase piese) care "ar trebui, ca Arthur Friedheim mi-a spus, înseamnă pur și simplu o pauză lungă Se face referire la profesorul Kellermann o dată în acele note și de două ori în notele la Balade Motta nu face alte referiri prin nume la niciun alt elev Liszt în notele sale la Sonata, Harmonies Poétiques et Religieuses, Balade, Bénédiction de Dieu', Consolările sau Legendele Se pare că Motta a discutat despre Sonata cu Friedheim, deoarece fuseseră colegi împreună și fuseseră în discuție "Benediction de Dieu" Se pare, deci, că Friedheim a fost inclus în "elevii Liszt" a indicat prin declarația lui Motta că elevii "Liszt au unele îndoieli cu privire la faptul că prima notă ar trebui să fie re diesis sau re natural" Dacă este așa, atunci misterul se adâncește pentru că Friedheim a cântat de mai multe ori Sonata pentru Liszt și a interpretat-o în a lui prezență și a avut ocazia să-i ceară lui Liszt răspunsul său autoritar și, dacă a avut primit un răspuns, l-ar fi transmis lui Motta Din păcate, la Friedheim Triphonola care reproduce rola de pian a Sonatei nu a fost găsită până în prezent scriitor, așa că nu știm dacă Friedheim a interpretat re diesis sau re natural În orice caz, acceptând că Klindworth a jucat de fapt D natural pentru Liszt, iar la Liszt instruire, aceasta poate să fi fost înainte ca Klindworth să părăsească Weimar la începutul anului pentru a se stabili Londra, cel mai probabil când a interpretat Sonata din memorie pentru Liszt la scurt timp după ea a fost finalizată în februarie Sonata a fost publicată și copiile tipărite au devenit disponibil din aprilie și Klindworth, până atunci la Londra, ar fi văzut pentru prima dată a copie tipărită la aproximativ o săptămână după ce a primit scrisoarea lui Liszt către el din iulie în care Liszt a întrebat cel mai bun mod de a-i trimite prin poștă o copie tipărită Kenneth Hamilton exprimă opinia că, dacă Liszt "a instruit într-adevăr Klindworth să joace D natural, atunci aceasta" nu poate fi decât o schimbare de opinie de scurtă durată la scurt timp după publicarea Sonatei În din punctul de vedere al scriitorului actual, totuși, ideea "D naturală" a lui Liszt s-ar fi putut întâmpla bine înainte de publicare, chiar înainte ca un manuscris să fie trimis editorilor, iar Liszt poate pur și simplu au uitat să notifice editorii pentru ca acesta să fie încorporat în ediția originală din sau, de altfel, retipărirea din August Stradal ( - ), pianistul boem care mai târziu a intrat în cursul de master al lui Liszt la Hofgärtnerei, Weimar, în septembrie , cântase Sonata pentru compozitor ca adolescent în anii Până atunci, controversa naturală D era bine stabilită, dacă nu este rezolvată, deoarece biograful oficial al lui Liszt, Lina Ramann, lucrează la notițele luate de Stradal, a scris în Liszt Pädagogium că "re diesis nu trebuie schimbat în re natural' Elevul lui Liszt, Emil von Sauer ( - ), l-a auzit pe Arthur Friedheim interpretând Sonata în Prezența lui Liszt la mai Ediția Peters de Sauer a tipărit re diesis fără comentează, la fel ca ediția Augener a lui Thumer, ediția Schirmer a elevului Liszt Rafael Joseffy ( - ) și noua ediție Liszt Manuscrisul autograf (ca reprodusă în ediția în facsimil Henle) are clar re diesis Hamilton, la pagina , afirmă că re diesis este în toate edițiile pe care le-a văzut Acestea ar include probabil ediția originală Breitkopf & Härtel și edițiile realizate de elevii Liszt Eugen d'Albert ( - ) și Moriz Rosenthal ( - ) Hamilton se referă, la pagina , la decizia New Liszt Edition de a nu publica diversele instrucțiuni ocazionale ale lui Liszt presupus realizat în timpul predării și păstrat într-un exemplar al primei ediții a Sonata se desfăşoară acum la Academia de Muzică din Budapesta', decizie care în acest stadiu previne posibilitatea oricărei elucidări din acea sursă a naturalului Klindworth D întrebare Hamilton exprimă punctul de vedere că "lectura naturală în re este mult inferioară reului diesis, aruncând o întuneric nedorit asupra atmosferei de așteptare fragilă" și afirmă că el "nu a auzit încă nicio performanță în care a fost jucat D natural" Actualul scriitor constată, totuși, că elevul lui Liszt Eugen d'Albert, care a fost unul dintre cei mai străluciți ai lui Liszt elevi și al căror joc a fost foarte admirat de Liszt, a jucat D natural în Welte piano roll recording Actualul scriitor a constatat acest lucru pentru prima dată în când asculta această rolă redată de Denis Condon în studioul său din Newtown, Sydney Înregistrarea Sonatei de către D'Albert a fost publicată pe CD (împreună cu înregistrarea lui Ernest Schelling) și a fost inclusă și discutată în prezent cartea scriitorului "Sonata pentru pian a lui Franz Liszt" Poate că D'Albert a avut ideea naturală D de la Karl Klindworth, care a trăit până în , sau poate că l-a luat direct de la Liszt Înregistrarea lui D'Albert oferă un sprijin convingător pentru tradiția Klindworth The Scriitorul actual nu a auzit niciodată D natural jucat în nicio altă interpretare sau înregistrare Klindworth D natural (bare și ) păstrează D natural în original enunţul celui de-al doilea motiv (bar ) De asemenea, păstrează D natural sau echivalentul său în alte note, în transformările sale ulterioare în timpul Sonatei D-ul natural este transformat în cele din urmă într-un re diesis în secțiunea triumfătoare Prestissimo (mesurile - ), astfel încât Klindworth D natural este o revenire la original D natural astfel scăzând oarecum de la realizarea emoțională a secțiunii Prestissimo Scriitorul de față este de acord cu punctul de vedere al lui Hamilton că aceasta "nu este o schimbare meschină, pentru D natural confera melodiei o cu totul alta, depresiva, calitate si total schimbari caracterul acestei secţiuni ' Autorul de față nu este însă de acord cu faptul că D natural este "mult inferior", dar crede că este mai puțin în concordanță cu, întrerupe sau întârzie începutul "atmosferei de așteptare fragilă" pe care Liszt o creează spre sfârșitul Sonatei Adevărul deplin care înconjoară natura Klindworth D nu poate fi stabilit în lumina cunoștințele prezente și trebuie să rămână pentru moment, sau poate pentru totdeauna, o nerezolvată mister în saga sonatei pentru pian a lui Franz Liszt și în străzile istoriei muzicale KOCHEL Ludwig von Köchel ( - ) a fost un muzicolog, scriitor, compozitor austriac, botanist și editor El este cel mai bine cunoscut pentru catalogarea operelor lui Mozart și originare K numere prin care sunt cunoscute Ca doar aproximativ un sfert din cele ale lui Mozart muzica a fost publicată în timpul vieții sale numerele lui opus nu au fost niciodată folosite în nicio măsură Köchel și-a publicat catalogul în Era format din de pagini și era intitulat, în germană, "Catalogul cronologic-tematic al operelor muzicale complete ale Wolfgang Amadeus Mozart, Cu o relatare a lui pierdută, incompletă, aranjată, Compoziții îndoielnice și false" A fost primul catalog al lucrărilor lui Mozart o asemenea scară și cu un asemenea nivel de erudiție în spate Kochel a aranjat și el Lucrările lui Mozart în de categorii, care au fost folosite de Breitkopf & Hartel atunci când au fost a publicat prima ediție completă a lucrărilor lui Mozart din până în , o aventură finanțat parțial de Köchel O referire la o lucrare a lui Mozart în zilele noastre include de obicei o referire la numărul său K, de exemplu, "Concertul pentru pian în la major K al lui Mozart" Aceasta indică faptul că, potrivit după socoteala lui Köchel, aceasta a fost cea de-a -a lucrare compusă de Mozart catalogul Kochel numerele nu încearcă doar să stabilească cronologia, ci sunt și o scurtătură convenabilă mod de a face referire la operele lui Mozart Astfel, concertul pentru pian în la major K al lui Mozart este adesea denumit "K ", care ar avea și avantajul de a distinge din omologul său mai puțin cunoscut Concertul pentru pian în La major K Numerele lui Köchel sunt o modalitate rapidă de a estima când Mozart a compus o anumită operă Acolo unde un număr Kochel este mai mare de , se poate împărți la și adăuga zece Acest oferă o estimare a vârstei lui Mozart în ani la momentul compoziției și dacă se adaugă , care este anul nașterii lui Mozart, aceasta oferă o estimare a anului compoziţie Din , catalogul lui Köchel a suferit mai multe revizuiri pentru a corecta estimările datele compoziției și să includă material suplimentar în lumina ulterioară cercetare muzicologică Un nou catalog este în curs de pregătire, care îl ia pe cel al lui Köchel catalogul original ca punct de plecare Ea relegă toate lucrările false, proiectele și fragmente într-un apendice și va prefix un asterisc oricărui număr Köchel care nu mai este are semnificație cronologică Exemple de câteva numere Köchel utile pentru un pianist sunt: K Sonata pentru pian în la major K Sonata pentru pian în si bemol major K Sonata pentru două piane în re major K Concert pentru pian în re minor K Concert pentru pian în la major K Concert pentru pian în do minor K Sonata pentru pian în re major KRAUSE Martin Krause s-a născut în Lobstadt, Germania, în și a murit în , ca urmare a epidemie de gripă A studiat cu tatăl său și mai târziu cu Reinecke și Wenzel la Conservatorul din Leipzig Începuse deja o carieră de succes ca pianist și profesor când l-a cunoscut pe Liszt în A jucat pentru Liszt în și timp de trei ani, până Moartea lui Liszt, a fost în permanentă comunicare cu Liszt și elevii săi El era la Înmormântarea lui Liszt la Bayreuth cu Arthur Friedheim, Alfred Reisenauer, Alexander Siloti, Walter Bache, William Dayas, Bernhard Stavenhagen, István Thomán și August Gollerich Krause a fost unul dintre fondatori și a devenit pilonul de bază al Societății Liszt din Leipzig A fost, de asemenea, un critic muzical foarte respectat și a predat înainte la Dresda și München intrând în facultatea Conservatorului Stern din Berlin Cel mai celebru elev al lui Claudio Arrau căruia i-a oferit numeroase perspective lisztiene Martin Krause nu a făcut orice discuri sau role LACHMUND Carl Lachmund s-a născut în Boonville, Missouri, la martie și a murit în Yonkers, New York, la februarie A studiat cu Hiller și Gernsheim la Köln, cu Moszkowski și frații Scharwenka la Berlin și cu Liszt la Weimar El a fost un elev al lui Liszt pentru o perioadă de trei ani, care a fost mai lungă decât cea a oricărui altul elev american A predat la Conservatorul Scharwenka din Berlin, din Minneapolis, și în New York City din până la moartea sa El a fondat șirul de femei Orchestra Society din New York City în și a fost dirijorul acesteia timp de doisprezece ani El a fost pianist și compozitor și a fost autorul unei cărți substanțiale "Living with Liszt" care se baza pe jurnalele ţinute de el Este o sursă de neînlocuit de material despre Activitățile lui Liszt la Weimar în perioada - Lachmund nu a făcut niciuna discuri sau role LAMBERT Alexander Lambert s-a născut la Varșovia în și a murit la New York în La vârsta de doisprezece ani a jucat pentru Anton Rubinstein, care i-a sfătuit să studieze la Conservatorul din Viena Mai târziu a devenit elevul lui Julius Epstein Și-a făcut debutul în la New York S-a întors în Europa și a mai făcut turnee în Germania și Rusia petrecând o perioadă în cu Liszt la Weimar A studiat compoziţia cu Bruckner la Viena și a susținut concerte cu Joachim și Sarasate În s-a întors în America unde a reluat spectacolul A devenit Director al Colegiul de Muzică din New York în și a deținut această funcție până când sa pensionat în , renunțând la concertele în A scris "Piano Method for Beginners" și "A Curs sistematic de studii' Elevii săi au inclus Vera Brodsky, Albert von Doenhoff, Jerome Kern, Mana-Zucca, Nadia Resienberg și Beryl Ruinstein Alexander Lambert nu a făcut nici un disc Liszt sau role Liszt LAMOND viaţă Frederick Lamond s-a născut la Glasgow la ianuarie și a murit la Stirling, Scoția, la februarie A primit primele lecții de pian de la fratele său David, iar în copilărie a studiat și orga, oboi și vioara A studiat la Frankfurt la Conservatorul Raff cu Bülow, Max Schwarz și Anton Urspruch, iar la Weimar cu Liszt în - A studiat și cu Clara Schumann După debutul său la Berlin, în , a făcut în mod regulat turnee prin Europa și Statele Unite States, fiind remarcat pentru interpretările sale ale operelor pentru pian ale lui Beethoven și Liszt El a interpretat Don Giovanni Fantasy de Liszt la Festivalul Liszt care a avut loc la Liszt Academia de Muzică, Budapesta, între și octombrie S-a căsătorit cu o actriță germană și s-a stabilit la Berlin în , rămânând acolo până la începutul Primului Război Mondial El apoi mutat la Londra De-a lungul anilor a apărut în concerte în majoritatea orașelor europene A predat la Conservatorul de la Haga, la Eastman School of Music în - și la Academia de Muzică din Glasgow din până în A apărut ca solist la Orchestra Philadelphia în sezonul În cele din urmă s-a întors în Scoția și a murit la Stirling Frederick Lamond a scris "Beethoven: Note despre sonate" (Glasgow, ) și "The Memoriile lui Frederick Lamond" (Glasgow, ) Printre elevii săi se numără Rudolf am Bach, Jan Chiapusso, Gunnar Johansen și Ervin Nyiregyhazi A făcut discuri Lizt și a făcut Rulouri Liszt, dintre care două, Liebestraum nr și Un Sospiro, sunt pe CD Lamond și Liszt Frederick Lamond își amintește de Franz Liszt: Cu acordul lui Hans von Bülow, care a fost președintele de onoare al Raff Conservatorul [din Frankfurt], am pornit spre Weimar, înarmat cu o scrisoare de prezentare Liszt Era o dimineață senină de duminică în primele zile ale lunii iunie Eram însoțit de Arthur Friedheim, unul dintre cei mai buni elevi ai lui Liszt, care i-a jucat secretar Întâlnirea a avut loc în sala de muzică a casei lui Liszt, care era o vilă numită Hofgärtnerei, în terenul Palatului Marelui Ducal Îmi amintesc ca a cameră plăcută cu ferestre înalte cu vedere spre parc, care era intercalate cu o ocazional stejar și niște tufe de sicomor A respirat atmosfera infinitului pace și cultură; ceva din spiritul lui Goethe și Schiller plutea deasupra casei: a fost într-adevăr un refugiu de odihnă și o sursă de inspirație pentru Poet și Muzician În În încăpere erau două piane - un Bechstein și un Ibach vertical Nu existau portrete pe perete, dar pe birou erau două fotografii mici - una cu Hans von Bülow și celălalt al lui Marie Moukhanoff, o prietenă de-o viață a lui Liszt în afara studiului partea dreaptă a camerei, după cum am văzut mai târziu, era dormitorul lui Liszt Peste pat a atârnat o cruce mare și o poză cu numele sfântului său, Sfântul Francisc de Assisi Deodată, ușa dormitorului lui s-a deschis și acolo stătea în fața mea omul care, în calitate de a copil primise sărutul consacrarii de la însuși puternicul Beethoven: care avea fost, în timpul vieții lor, prietenul lui Chopin, al lui Paganini: pionierul pentru Hector Berlioz și Richard Wagner: inventatorul unei noi forme de muzică orchestrală, și anume poem simfonic: profesorul, preceptorul lui Carl Tausig și Hans von Bülow și toate marii pianiști din anii ' ai secolului trecut până în ziua aceea din Iată personalitatea uluitoare care exercitase o influență atât de incredibilă asupra muzicii, nu numai în Franța și Germania, dar în Rusia Ar fi fost o experiență emoționantă întâlni un astfel de om astăzi Pentru băiatul care eram atunci a fost pur și simplu copleșitor A citit scrisoarea de prezentare, s-a întors spre mine cu ochiul lui poruncitor, dar cu amabilitate și a spus: "Schwarz scrie că jucați printre altele Fuga din Opus " Aici a fredonat tema, care suna de pe buzele lui ca mârâitul unui leu și a spus: dându-mi o palmă prietenoasă pe umăr: "Mâine joci Fuga din Opus ' - iar interviul era pe sfârșit M-am repezit din camera aceea într-o stare de nedescris a minții Friedheim, bunul meu prieten, m-a urmat mai pe îndelete, murmurând: - Nu-i așa că este minunat! Ah, glorioasă tinerețe! În timp ce ne-am plimbat pe alee pe aia dimineața de neuitat de duminică, toate păsările de pe copaci - nenumăratele cintece, magpiile, mierlele, sânii roșii de robin - păreau să cântărească mai vesel, mai melodios decât de obicei Am luat de la sine înțeles că cântau "Sf a lui Francisc Predica păsărilor, una dintre cele mai bune inspirații ale lui Liszt Noi, cei care studiam cu Liszt, ne întâlnim în fiecare două zile la Hofgärtnerei Uneori eram doar câțiva dintre noi Ar putea fi foarte strict, chiar sever în a lui remarci Simplele realizări mecanice ale tehnicii pianului au însemnat foarte puțin l Viteza, pură și simplă, din care atât de mult o fac mulți pianiști ai prezentului zi, a ținut în context Îmi amintesc de un pianist care cânta Poloneza lui Chopin în A-bemol cu mare poftă Când ajunse la celebrul pasaj de octavă din stânga mâna, Liszt l-a întrerupt spunând: "Nu vreau să ascult cât de repede poți juca octave Ceea ce vreau să aud este galopatul cailor cavaleriei poloneze înaintea lor aduna forța și distruge inamicul ' Aceste câteva cuvinte erau caracteristice lui Liszt Viziunea poetică a apărut întotdeauna înaintea lui ochiul mental, fie că a fost o sonată Beethoven, o nocturnă a lui Chopin sau o lucrare proprie, nu era doar interpretarea unei opere, ci reproducerea reală Să luăm un exemplu, the Variație minoră în do diez din "Etudes Symphoniques" de Schumann Nici un alt pianist și le-am auzit pe toate - am primit vreodată acel sunet de suspin, plâns, murmur al acompaniament în stânga și, cu siguranță, niciun alt pianist nu a cântat melodia nobilă din mâna dreaptă cu un patos de nedescris precum Liszt La una dintre lecțiile de la Weimar, un pianist maghiar a cântat Concertul în la major, cu bunul meu prieten Friedheim cântând acompaniamentul orchestral la un al doilea pian din memorie Partea orchestrală este destul de complicată Liszt i-a spus lui Friedheim: "Ce! Cântați rolul orchestral din memorie? Și Friedheim a răspuns: "Da, și eu iubesc fiecare notă din ea Nu voi uita niciodată expresia solemnă de pe chipul lui Liszt, în timp ce el și-a ridicat-o mâna și cu ochii în sus, a spus în liniște: "Pot aștept" - "Ich kann warten" Am cântat toate piesele principale ale repertoriului meu la acele lecții din Weimar și am urmat Liszt la Roma și din nou la Londra în aprilie Ultimele concerte la care a participat vreodată au fost un concert susținut de Stavenhagen și un recital susținut de mine în St James's Hall în Londra Plecând din Berlin în seara zilei de decembrie , mi-am luat rămas bun de la sora mea, care a călătorit mai târziu în aceeași noapte la Frankfurt Deși sunt entuziasmat de Liszt, al meu Călătoria italiană a considerat o afacere dubioasă, dar văzând că sora mea a fost inventată, nu au mai fost ridicate obiecții Florence părea atât de curată dimineața devreme, iar după micul dejun ne-am luat locurile trenul spre Bologna și capitală, sosind punctual la : ne aştepta servitorul Eugenio Căpitanul Cooper-Weigold nu și-a uitat promisiunea să mă aducă la hotelul lui Liszt Aici i-am găsit pe colegii mei din Weimar din vara precedentă, Stavenhagen și Ansorge, care stăteau acolo Au fost surprinși, dar bucuroși să vadă pe mine Curând mi-a fost rezervat un dormitor și luându-mi despărțire de prietenul meu bun, Cooper- Weigold, am fost în curând în pat complet obosit A doua zi dimineața m-am trezit la zgomotele muncitorilor care lucrau sub conducerea lui a preot într-o curte aproape de dormitorul meu Strălucirea dimineții devreme a acționat ca un stimulent pentru spiritul meu Chelnerul mi-a adus cafea neagră aburindă Uitat a fost toată oboseala M-am îmbrăcat curând Stavenhagen m-a informat că toți elevii, Ansorge, Thomán, Stradal, domnișoara Schmalhausen, erau cazați la hotel și că eu aș fi şaselea Thomán s-a oferit să mă aducă la Liszt după-amiaza; Stavenhagen a fost însoțit S U A Acolo l-am găsit pe marele bătrân care m-a îmbrățișat cu cuvintele: "Ah, der Schotte! Maestrul părea să fie într-o dispoziție excelentă și era interesat să afle ce piese noi au fost adăugate repertoriului meu I-am răspuns "Islamey" de Balakireff, iar Variațiunile "Diabelli" ale lui Beethoven Am observat că Anton Rubinstein cântase "Islamey" la ultimul său concert istoric în Berlin și că a folosit relativ puțin pedala Stăpânul a spus; - Iată că avea dreptate Mi s-a părut o performanță minunată Liszt nu a perceput niciodată o taxă de la niciunul dintre elevii săi și ne-am uitat cu toții la el cu a sentiment asemănător cu adorația Felix Weingartner, singurul dirijor care a înțeles geniul lui Liszt compozitorul și care a interpretat ca nimeni altcineva lucrări gigantice ca simfoniile "Faust" și "Dante" - lucrări neglijate în mod ciudat de dirijorii britanici - mi-a spus odată: "Liszt a fost cel mai decent dintre toți" Cuvântul "decent" în germană pare ciudat de aplicat acestei personalități extraordinare, dar cu cât mă gândesc mai mult la ea, cu atât îmi dau seama că este epitetul potrivit pentru Liszt Intr-adevar merg mai departe de atat Liszt era bunul samaritean din zilele și generația lui Să-l onorăm astăzi pe Franz Liszt, acea personalitate minunată, acel spirit de foc și cu adevărat Om mare Permiteți-mi să-mi asigur cititorii că îi sunt profund recunoscător Providenței fost unul dintre ultimii lui elevi Pentru noi cei care l-am cunoscut, el rămâne, după aproape şaizeci ani, ceva mult mai vital decât o amintire și dacă am fi vreodată tentați să uităm, este ușor să-l amintești în muzica pe care este atât de incomparabil Sursa: "Memoriile lui Frederick Lamond" Glasgow, , capitolul , extras ca Anexa A: Cursurile de maestru de pian ale lui Franz Liszt - : Note de jurnal ale August Göllerich': Editat de Wilhelm Jerger: tradus, editat și mărit de Richard Louis Zimdars: Indiana University Press: Bloomington și Indianapolis ÎNVĂŢARE Copiii care învață pianul tind să se descurce mai bine la școală Acest lucru a fost atribuit disciplina, coordonarea ochi-mâna, dezvoltarea abilităților sociale, învățarea unei noi limbi (muzică) și plăcerea derivată din a face propria muzică Oricine are în vedere o cariera muzicală ar trebui să ia în considerare mai întâi studiul pianului LEITERT Georg Leitert ( - ) a fost pianist și elev Liszt Luni mai , ca a În vârstă de șaptesprezece ani, a interpretat Sonata "Hammerklavier" a lui Beethoven și Sonata lui Liszt Sonata în micul auditoriu al Sălii de Concerte din Budapesta Sophie elevă Liszt Menter a fost prezent la fel ca și Liszt însuși și cunoscuții săi muzicali apropiați Printre primii elevi care au ajuns la Hofgärtnerei din Weimar la începutul anului au fost Georg Leitert și Rafael Joseffy În primăvara anului Leitert a fost prezent și ca a fost noua elevă a lui Liszt din Chicago, Amy Fay Georg Leitert nu a supraviețuit în vârsta de înregistrare LESCHETIZKY viaţă Theodor Leschetizky ( - ) a fost un pianist, profesor și compozitor polonez Acesta a fost numele germanizat pe care l-a folosit, ortografia poloneză fiind Teodor Leszetycki De mic a fost recunoscut ca un minune și după ce a studiat la Viena cu Carl Czerny și Simon Sechter a devenit profesor la paisprezece ani și la vârsta de optsprezece el a fost un virtuoz cunoscut în cercurile muzicale vieneze Pe lângă spectacol, a devenit un profesor de pian foarte influent, mai întâi la Conservatorul din Sankt Petersburg, pe care l-a co-fondat cu Anton Rubinstein, iar ulterior la Viena Elevii săi au inclus mulți dintre cei mai renumiți pianiști ai timpului lor, precum Fanny Bloomfield-Zeissler, Katharine Goodson, Ignaz Friedman, Ignacy Paderewski, Artur Schnabel, Alexander Brailowsky, Ossip Gabrilowitsch, Benno Moiseiwitsch, Mark Hambourg, Elly Ney, Severin Eisenberger și Mieczyslaw Horszowski Mai mulți elevi au remarcat, de asemenea, profesori, inclusiv Isabelle Vengerova, Anna Langenhan-Hirzel, Richard Buhlig și Czeslaw Marek Leschetizky a fost și compozitor, având sub numele său peste șaptezeci de piese pentru pian, două opere, mai multe cântece și un concert de pian într-o singură mișcare A fost căsătorit de patru ori Prima sa soție Anne de Friedbourg a fost o cântăreață bună și a lui soțiile ulterioare, Annette Essipov, Eugenia Donnemourska și Gabrielle Rosborska, fuseseră elevii lui La februarie , a înregistrat douăsprezece role de pian pentru Welte-Mignon inclusiv șapte compoziții proprii A murit la Dresda, Germania, pe noiembrie Pe lângă profesorul său Carl Czerny, probabil că pianistul boem Julius Schulhoff a avut cel mai mare impact asupra Leschetizky Leschetizky l-a auzit când avea vreo douăzeci de ani bătrân și a fost uimit de "acel cantabile, un legato pe care [el] nu visase posibil pianul, o voce umană care se ridică deasupra armoniilor susținătoare! Leschetizky a încercat apoi foarte greu de găsit acea atingere care producea tonuri atât de frumoase S-a oprit din joc piese și doar a lucrat la exerciții pentru a-și antrena degetele Schulhoff, care a fost un prieten al lui Chopin, și probabil a absorbit o parte din stilul său de a juca, probabil a avut cea mai mare influență asupra cântării la pian a lui Leschetizky, în afară de Czerny O altă influență asupra lui Leschetizky a fost Anton Rubinstein Vorbea des cu elevii săi despre felul lui Rubinstein de a respira între fraze și în pauze a învăţat Leschetizky că "există mai mult ritm între note decât în notele în sine" Leschetizky însuși nu a scris aproape nimic despre învățătura lui, în afară de câțiva dintre elevii săi și asistenții au descris modul său de a preda Au scris Ethel Newcomb și Annette Hullah cărți despre studiile lor cu Leschetizky, contesa Angele Poptocka a scris un biografia "intima" a lui Doi dintre asistenții de studio ai lui Leschetizky, Malwine Bree și Marie Pretner a scris manuale tehnice Leschetizky a subliniat că nu avea o metodă, dar a aprobat manualul prin asistentul său de studio Malwine Bree, intitulat "The Groundwork of the Leschetizky Method" Leschetizky nu a predat niciodată începătorilor, astfel încât atunci când a spus că nu are o metodă el a însemnat o metodă pentru pianiștii care sunt deja pianiști foarte pricepuți Al lui Malwine Bree manual a tratat exerciții de bază pentru elevii care nu sunt încă la un nivel tehnic pentru a fi acceptat de Leschetizky însuși Asemănările în modul de joc între elevii săi, în ceea ce privește tehnica nu interpretare, indică faptul că Leschetizki avea o metodă de bază de a cânta la pian a lui Bree manualul nu s-a ocupat de interpretare pentru care Leschetizky a refuzat să aibă un sistem Paderewski a spus: "Există principii, veți fi de acord, care trebuie să fie uniform inculcat în fiecare pupilă - adică lățimea, moliciunea la atingere și precizia ritmului Pentru în rest, fiecare individ este tratat conform talentului său ' Unul dintre lucrurile pe care cei mai mulți elevi ai lui Leschetizky le aveau în comun a fost poziția lor la pian S-au așezat destul de drept pe scaunul de la pian și nu au făcut nimic neesențial miscarile Leschetizky a explicat poziția corectă la pian cu analogia cu a călăreţ Un călăreț stă neconstrâns și drept pe calul său și ca un călăreț cedează mișcării corcelului său, astfel încât pianistul ar trebui să cedeze mișcărilor sale arme cât este necesar Leschetizky nu era de acord să pozeze, cum ar fi să se aplece pe spate arată că cineva este inspirat Nici nu a aprobat nepăsarea la pian Elevul lui Leschetizky, Moiseiwitsch, putea juca cel mai expresiv cantabile sau cel mai mult bravura exuberanta cu aceeasi expresie faciala si foarte putina miscare Leschetizky a comparat relaxarea musculară la pian cu respirația profundă a unui cântăreț O altă caracteristică a jocului elevilor lui Leschetizky a fost tonul lor frumos El a fost mereu în căutarea celui mai pur și mai frumos ton și a crezut că un sunet bun este făcut de creier, nu de mâini Întotdeauna a subliniat concentrarea cea mai profundă în timpul antrenamentului El a sugerat că ar trebui să te oprești după câteva bare și să te gândești dacă unul jucase ceea ce cineva își dorea cu adevărat Numai dacă sunetul corect și interpretarea au avut a fost atins ar trebui să continue Leschetizky a mai spus că "ascultând interiorul a cânta o frază avea mult mai multă valoare decât a o cânta de duzină de ori" și că "cel mai bun" studiul ar putea fi făcut departe de pian Moiseiwitsch a spus că Leschetizky nu a predat niciodată elevii aceeași piesă în același mod Fannie Bloomfield-Zeissler a spus că "a studiat individualitatea fiecărui elev și l-a învăţat după acea individualitate Este posibil ca acest tratament individual al fiecare dintre elevii săi a fost metoda lui reală și ceea ce l-a făcut atât de succes ca profesor Paderewski pe Leschetizky Chiar înainte să plece în Canada pentru a începe un turneu de concerte, ieri după-amiază, Paderewski a acordat [noiembrie ] unul dintre rarele sale interviuri unui reporter de la New York Times, care a vorbit cu el despre cariera lui Theodor Leschetizky, celebrul pian profesor care a murit în străinătate anul trecut, la optzeci de ani Paderewski studiase cu Leshetizky când și-a început cariera de virtuoz În discutarea celebrului său profesor și a scopurilor și metodelor acestuia din urmă Paderewski a povestit întâmplător fapte necunoscute în general despre propria sa carieră "Tuturor celor care l-au cunoscut și au fost asociați cu Leschetizky", a spus pianistul din începându-și discursul, "aceasta va fi o lovitură tristă Dar, până la urmă, făcuse ceea ce nu este acordat fiecărui om: și-a terminat lucrarea înainte să vină sfârșitul Cariera sa artistică s-a încheiat cu câteva cu ani în urmă cu lucruri mari realizate Acum copacul puternic a căzut Dar există ramuri nu numai acolo unde a căzut, ci peste tot în lume care va crește după imaginea lui arborele părinte, atât de mare era vigoarea arborelui părinte, atât de mare era vigoarea atrasă din rădăcini care au pătruns departe în sol Contactul meu cu Leschetizky a început în Până atunci fusesem în principal a compozitor și avea doar acea carieră în minte Dar am descoperit după un timp că al meu compozițiile nu se știau, că nimeni nu le cânta Așa că am hotărât să devin un virtuoz pentru a putea fi un exponent al propriilor mele lucrări eu prin urmare s-a dus la Leschetizky și i-a cerut câteva lecții Îmi amintesc foarte bine prima mea întâlnire cu el M-am dus la el acasă din Viena și am trimis sus cardul meu Când am fost introdus în prezența lui, am constatat că îmi știa numele și că știa am auzit de compozițiile mele M-a întrebat ce fac în compoziție și a cerut să joc unele dintre lucrurile mele noi, pe care le-am făcut imediat Era destul de entuziasmat i-a chemat pe unii dintre elevii lui și m-a pus să repet câteva numere Când am vorbit cu el despre a deveni un virtuoz al pianului, totuși, entuziasmul i-a scăzut Mi-a spus că abia mă puteam aștepta să devin un interpret public de succes pentru că eu avea deja de ani și era prea târziu pentru a începe Cu toate acestea, a fost de acord să-mi dea niște lecții, și am luat nouă sau zece, uit exact câte Nu în timpul asta perioada a fost foarte încurajator pentru speranțele mele și nu cred că a crezut că o voi face face un virtuoz După puțin timp a trebuit să plec Nu eram bine și a trebuit să-mi câștig existența într-un fel, așa că nu îmi puteam permite să-mi satisfac dorința de a lua lecții de pian Leschetizky în acest moment a avut amabilitatea să mă recomande pentru postul de profesor de pian și compoziție la Conservatorul din Strassburg și am stat acolo un an și jumătate În acest timp, poziția mea m-a obligat să apar în public ca pianist și a mea experiențele mi-au confirmat convingerea că aș putea fi un virtuoz, așa că m-am întors la Leschetizky și a studiat cu el câteva luni "După aceasta, am avut un oarecare succes în apariții publice la Viena și Paris, dar mi-am dat seama că nu avea un repertoriu suficient de extins, așa că în decurs de un an m-am întors din nou la Leschetizky și a studiat din nou câteva luni Acesta a fost în și a fost ultima dată când am studiat cu el Leschetizky era un om nobil, generos și cu o minte largă Atitudinea lui faţă de viaţă şi faţă de artă a fost exemplificat prin faptul că mulţi dintre studenţii săi au avut lecţiile de la el complet liber, când nu puteau plăti Ar fi putut cu ușurință să fie bogat El a fost cel mai pedagog de-a lungul mai multor generații și ar putea, ca și alții în aceeași poziție alteori, au devenit milionar Ştiau să păstreze ceea ce aveau şi am vrut sa Dar Leschetizky a fost foarte generos A murit sărac Nu cred că a deținut altceva decât casa lui din Viena Era vioi și plin de bună dispoziție Nu era nimic de care să se bucure mai mult decât un bun anecdotă sau o glumă bună Unii l-au numit "dificil", dar eu aș spune mai degrabă că el era capricios, ca toți marii artiști - și nu uita că a fost un mare artist, pe lângă faptul că era un mare profesor Una dintre idiosincrațiile lui era să meargă noaptea Nu a făcut deloc exerciții în timpul zilei, dar după miezul nopţii sau la ora pleca la plimbare şi, adesea, pleca mai multe ore Esența instrucțiunii lui Leschetizky a fost că fiecare dintre elevii săi trebuia să se joace muzical Strălucirea și priceperea tehnică au fost puse pe locul doi, sau mai degrabă să spunem el a considerat-o doar o chestiune de la sine înțeleasă și demnă de nicio atenție specială pe acela care a aspirat să fie pianist ar fi trebuit la început să învingă dificultățile care stăteau în cale, ar trebui să aibă degete agile și încheieturi suple Cei "care cunosc școala "strălucitoare" care predominase, în care "efecte" orbitoare au fost cererea ceasului, va ști că la acea vreme un om care a cerut mai sus orice altceva ar trebui scos la iveală spiritul interior și frumusețea unei compoziții diferă de medie De aceea, "metoda Leschetizky" nu este, așa cum este adesea menționată, un set de exerciții pentru construirea unei tehnici Niciun astfel de lucru nu ar putea duce pur și simplu la condiția ca eu cred că este un fapt - că toți cei care au studiat cu Leschetizky cântă mai mult muzical decât masa de studenți ai oricărui alt om sau sistem Muzica trebuie să fie mai întâi versuri Cu cât un instrumentist se poate apropia de cântăreț, cu atât mai esenţial muzical este opera lui De asta îi păsa Leschetizky - să aibă partea lirică a artei în locul cel mai accentuat În mare măsură, el a derivat prima sa concepție despre acest spirit de la Schulhoff, care a fost primul dintre virtuozi care a jucat cu un ton mare, cântător Schulhoff l-a influențat pe Rubinstein și toți pianiștii din vremea lui, iar asupra Leschetizky influența a fost mare Nu a fost niciodată reticent în a admite datoria pe care o datora lui Schulhoff și nu a afirmat niciodată că originea ideile pe care le-a exemplificat se aflau în întregime în sine Acest lucru era caracteristic Ca virtuoz, Leschetizky ar fi putut fi la fel de mare ca și cel mai mare, dacă n-ar fi ales își dedică atenția principală predării Liszt și Rubinstein au reprezentat vârful realizare la acea vreme și în timp ce influența lor asupra publicului era nelimitată influența în formarea unei tradiții care să fie continuată de elevi nu poate fi comparată cu aceasta lui Leschetizky El a fost următoarea figură dominantă în lumea predării, în succesiunea celor mari Czerny, al cărui elev era, și ascendența sa au marcat noi idei și noi standarde Aceasta ar fi o sarcină care nu trebuie întreprinsă cu ușurință pentru a împărți influențele care au făcut pian modern în rândul compozitorilor, producătorii care s-au îmbunătățit instrumente, un om ca Liszt, care a fost un mare artist și o mare forță creatoare, și un om precum Leschetizky, care și-a dat seama de noile influențe și le-a răspândit prin învățătura sa Dar nu poate exista nicio îndoială că Leschetizky și elevii săi au fost un element grozav îmbunătățirea cântării la pian în întreaga lume În ceea ce mă privește, am cea mai mare afecțiune și cea mai profundă recunoștință față de Leschetizky, dar Știu că nu vorbesc numai pentru mine, ci în numele a zeci de alții care ar putea poate mai bine spuneți despre generozitatea, bunătatea, devotamentul și dezinteresul cu care i-a tratat pe toți studenții de muzică Eu și ei îi datorăm o datorie imensă și voință pretuieste-i mereu memoria ' [The New York Times, noiembrie ] LIAPUNOV Serghei Liapunov ( - ) a fost elevul lui Mily Balakirev ( - ) cu care a a împărtășit o dragoste pentru muzica lui Liszt Liapunov fusese mai devreme elevul lui Karl Klindworth ( - ) căruia i-a dedicat Sonata în fa minor opus ( ) a lui Liapunov Sonata se bazează și mai îndeaproape pe Sonata lui Liszt decât pe cea a lui Reubke "Nu este o lucrare de chiar primul rang, dar este puternic din punct de vedere melodic și își duce datoria față de Liszt cu ceva pompon Scrierea de la tastatură este pricepută și bine contrastată; in general suna mai mult dificil decât este de fapt LIEBLING Georg Liebling s-a născut la Berlin pe ianuarie și a murit la New York pe Februarie A fost unul dintre cei patru frați Liebling, Georg, Emil, Saul (Solly) și Max, dintr-o familie muzicală proeminentă germano-americană Georg ( - ) și Emil ( - ) au fost ambii elevi ai lui Theodore Kullak înainte s-au dus la Lizt Emil a fost un pianist concertist, compozitor și profesor care s-a mutat la Statele Unite ale Americii în și s-a stabilit la Chicago, unde a murit în Saul (Solly) este stând în partea din stânga față a celebrei fotografii de grup făcută în afara casei lui Armbrust restaurant Saul a murit tânăr, la scurt timp după ce studiile sale cu Liszt au fost terminate The al patrulea frate a fost Max, care a devenit proeminent ca profesor la New York Georg Liebling a fost un elev de compoziție al lui Henrich Urban și Heinrich Dorn, și când doar șaisprezece ani a fost numit profesor la Conservatorul Kullak din Berlin El a ținut acea poziţie până în , făcând între timp turnee de concerte de succes în Germania şi Austria Din până în a făcut un turneu în Europa cu un succes din ce în ce mai mare În a fost numit pianist de curte al ducelui de Coburg Din până în a regizat a școală de muzică proprie din Berlin În a plecat la Londra ca profesor responsabil de cursurile de master la Guildhall School of Music unde a rămas nouă ani Din până în a fost directorul propriului său conservator din München După el a făcut mai multe turnee de concerte de mare succes S-a mutat în Statele Unite în , stabilindu-se în cele din urmă la Hollywood și a murit la New York în Compozițiile sale includ lucrări simfonice, opere, un oratoriu, un concert pentru vioară, un concert pentru pian, muzică de cameră, cântece și numeroase piese pentru pian Liebling a făcut un disc Liszt și a făcut două role Lizt care sunt pe CD Rolele sunt din Rapsodia maghiară nr și Valsul din Faust LISZT Inovații Franz Liszt ( - ) este unul dintre cei patru mari compozitori romantici pentru pian, ceilalti fiind Chopin, Schumann şi Brahms Liszt a fost cel mai mare pianist al tuturor timpurilor și a scris multe lucrări și aranjamente originale pentru pian El a posedat cea mai pianistă minte din istorie și s-a extins și a revelat întregul potențial al pianului mai mult decât orice alt compozitor Inovațiile sale în tehnica tastaturii nu a fost niciodată egalată Pianul lui Liszt și alte compoziții uluit, inspirat și influențat de H imaginațiile propriei sale epoci și a pregătit scena pentru romanticul târziu, impresionist și şcoli atonale Muzica sa a avut un impact profund psihologic și emoțional Liszt a folosit dispozitivul de transformare a temelor, unde un motiv este variat, dezvoltat și transformate în teme diferite care exprimă emoții contrastante, cel mai semnificativ în Sonata sa epocală în si minor, în alte lucrări pentru pian și în poeziile sale simfonice, concerte și simfonii pentru pian Anecdote Liszt obișnuia să însoțească piesele pe care elevii săi le interpretau cu o alergare comentariu, mai ales spiritual, uneori sarcastic Despre concertul pentru pian în si bemol major al lui Brahms: "Aceasta este una dintre cele mai bune lucrări ale lui Brahms El însuși îl joacă oarecum neglijent - Bülow îl joacă deosebit de bine La un moment dat spunea: "Acum își pune cizmele grozave" Când o elevă își cânta prost "Jeux d'eaux à la Villa d'Este", el i-a spus: "Mă dragă domnișoară Acestea nu erau fântânile din parcul de la Villa d'Este, ci instalații sanitare în cea mai mică cameră din Villa d'Este; Nu vreau să aud acel zgomot și trebuie să vă cer să vă faceți rufele murdare acasă! (Spălarea lenjeriei murdare în public' a fost critica lui Liszt pentru jocul slab ) Un compozitor care i-a adus cea mai recentă lucrare: "Muzica ta conține multe noi și lucruri frumoase, dar cele frumoase nu sunt noi, iar cele noi nu sunt frumoase Pentru o elevă care și-a scuzat performanța slabă la o fugă Bach spunând că ea fusese prea ocupat cu călătoriile: "Ei bine, atunci trebuie să fi lăsat ceva din muzică în urmă tu în călătoria ta, din moment ce nu am auzit toate notele Mai bine le-ai telegraf la o singura data!' "Pentru a juca Beethoven este nevoie de mai multă tehnică decât îi aparține în mod ideal " "Schumann trebuie să fie bine exprimat în fiecare detaliu El trebuie jucat ferm și hotărât și să fie bine articulat ritmic Cu el ritenutos ar trebui să fie la fel eficiente așa cum sunt accelerandos și animatos cu Mendelssohn Mendelssohn curge de-a lungul clar și repede, Schumann respiră, dar Chopin are o statură mai apreciabilă Când un elev cânta cântare zgomotătoare, Liszt imita sunetul potrivit, spunând: "Nu vă spălați gura", și când Amy Fay a făcut prea multă mișcare cu unul dintre mâinile ei, i-a spus el - Nu face omletă! metode de lucru Metodele de lucru ale lui Liszt atunci când compune pentru pian sunt cunoscute într-o oarecare măsură "O relatare a unui martor ocular din cei treizeci ne spune că Liszt dădea, în general, câteva ore zi pentru a compune A lucrat direct la pian, cu materiale de scris dispuse pe a măsuță lângă tastatură În timp ce el era oaspetele lui George Sand la Nohant, ea a descris munca lui la o nouă lucrare în jurnalul ei din iunie : "Poate că este o sarcină de compoziție pe care a încercat-o în fragmente la pian; lângă el este pipa lui, hârtia lui riglată și pixurile lui Mi se pare că în timp ce trece înainte la pian trebuie să scoată aceste fraze capricioase în mod inconștient, ascultător față de el instinctul de a simți mai degrabă decât la munca rațiunii Dar acestea rapide și chijotice melodiile mă afectează ca trosnirea unei nave bătute de furtună și îmi simt măruntaiele se rup la gândul la ceea ce am suferit când trăiam în acea furtună " În Weimar, Liszt a continuat să compună cu un pian în apropiere, cel puțin în timp ce scria lucrări pentru acel instrument În Lehman MS a introdus degetele de la tastatură cu orice instrument de scris folosea la acea vreme în alte scopuri În toate etapele de evoluția Sonatei, Liszt aparent și-a testat progresul cântând-o la pian Liszt a lucrat în general la mai multe proiecte simultan Dovada acestui lucru apare în a lui scrisori, poate într-o măsură atât de evidentă încât ideea a fost trecută cu vederea Chiar și așa este o perspectivă valoroasă asupra atelierului compozitorului; pare să-și fi mutat atenția de la un manuscris la altul ori de câte ori "sentimentul și fantezia mă obligă să scriu" De exemplu, șase lucrări corale și instrumentale au fost scrise aproximativ în același timp în pentru festivalul de la Weimar care sărbătorește Centenarul Goethe Într-o săptămână din mai a terminat atât o nouă poloneză pentru pian, cât și Fantezia "Rătăcitor" transcriere; în plus piesa a șaptea și a opta din Harmonies poétiques au fost aproape complet I-a scris lui Wittgenstein [Carolyne] că ar fi fost mai mult productive, dar apariții la tribunal, repetiții la concert și o "plovă de ploaie de corespondență" îi ceruse atenția După ce au apărut lucrări noi, Liszt le-a împărțit în mod normal prietenilor în pachete care conțineau oriunde de la patru până la o duzină sau mai multe publicații recente Sonata a fost deci nu conceput izolat, în afara complexului de lucrări care îl înconjoară Originalul proiectul trebuie să fi fost scris în timp ce alte proiecte au fost momentan puse deoparte Nici el trimite Sonata publicată colegilor săi fără a include mostre de alte noi tipărite bucăți ' Sursa: Winklhofer Liszt și-a scris Sonata la sfârșitul anului și începutul lui în atelierul său privat de la Altenburg, Weimar Camera lui era în spatele clădirii principale într-o aripă inferioară și o vedere exterioară a acesteia poate fi văzută în desenul Altenburg din memoriile lui Mason "Compozitorii sunt, în mod normal, foarte protectori față de actul propriu-zis de compoziție, dorind să o facă fi neauzit și neobservat Dar cu Liszt, până la Karolina [Carolyne von Sayn- Wittgenstein] era îngrijorat, nu era așa, pentru că avea un birou în camera unde el funcționa în mod normal și era obișnuit ca ea să se strecoare și să scrie discret în timp ce el compus la pian Dacă prezenta ipoteză [cu privire la criptarea numelor lui Franz iar Carolyne în notele temelor principale din Sonata] se află la vedere, s-ar putea speculează în mod rezonabil că Karolina ar fi fost prezentă în vremuri când ea partenerul a lucrat la această Sonată Rareori, sau vreodată, un compozitor poate să fi conceput cu inspirația lui atât de aproape și vizibilă, chiar dincolo de cameră - nici un dedicat nu poate avea a auzit procesul de lucru prin care celebrarea relației ei cu asta compozitorul a luat fiinţă ' Sursa: David Brown "Deciphering Liszt: The B Minor Sonata revăzută Viața lui Franz Liszt a cuprins cea mai mare parte a secolului al XIX-lea, "perioada romantică" din istoria muzicală, cea mai mare parte înainte de înregistrarea sunetului A trăit nouă ani după Edison invenție, dar, deși zvonurile abundă, niciun cilindru al jocului lui Liszt nu a ajuns vreodată la ușoară Se pare că nu a fost niciodată abordat de emisarii europeni ai lui Edison, deși Brahms, Anton Rubinstein și Ceaikovski au fost Reproducerea pianelor Câțiva discipoli ai lui Liszt (nu elevii săi despre care se discută în altă parte), toți au sărbătorit Virtuoșii la pian în sine au realizat înregistrări ale lucrărilor pentru pian ale lui Liszt Înregistrare medii (în afară de cilindrii de ceară) compuse, pe de o parte, din role de pian care reproduc și de discuri (discuri acustice și, ulterior, discuri înregistrate electric) pe de altă parte discuri s-a dezvoltat din anii în LP-uri și CD-uri, dar role și piane care reproduc au fost jucate, deși populare în primele trei decenii ale secolului al XX-lea, au căzut in uz din aproximativ Examinăm moștenirea istorică a înregistrărilor pianelor interpretate de Franz Liszt de către ucenicii săi Ne preocupă doar reproducerea înregistrărilor cu role de pian și suntem nu este preocupat aici de înregistrările pe disc discipolii Liszt Anton Rubinstein ( - ) a fost un prieten apropiat și coleg muzical cu Liszt, dar a fost nu un elev Sunt reprezentați de tradiții muzicale oarecum diferite, deși Liszt a admirat foarte mult interpretarea de către Anton Rubinstein a propriilor opere ale lui Liszt Anton Rubinstein a făcut-o nu supraviețuiesc în era înregistrărilor Camille Saint-Saëns ( - ) a fost un prieten apropiat și coleg muzical cu Liszt, dar nu a fost elev Câteva dintre înregistrările sale de pian care reproduc propriile lucrări sunt în colecția lui Denis Condon din Newtown, Sydney El nu a înregistrat nicio lucrare de Liszt Vladimir de Pachmann ( - ) l-a întâlnit pe Liszt de mai multe ori, dar nu a fost elev Liszt îi admira jocul, în special lucrările lui Chopin S-au auzit jucând Pianul lui Liszt lucrează de mai multe ori Pachmann's Welte roll of Liszt's La Leggierezza (Lejeritatea) se află în colecția lui Denis Condon Xaver Scharwenka ( - ) l-a cunoscut pe Liszt la intervale destul de regulate în anii și și a călătorit adesea la Weimar pentru a se amesteca în cercul lui Liszt A fost la Liszt cursuri de master la Weimar în , dar nu pare să fi susținut la ele Rolul Welte al lui Scharwenka din Ricordanza (Rememorare) a lui Liszt este în casa lui Denis Condon Colectie El este uneori descris ca un elev Liszt Ferruccio Busoni ( - ) a jucat pentru Liszt la martie , când avea șapte ani, dar nu a fost niciodată elev A devenit un savant și pianist celebru Liszt și a cântat Lucrările lui Liszt au primit aprobarea elevului lui Liszt Arthur Friedheim rulourile lui Busoni de Gnömenreigen și Feux Follets de Liszt se află în colecția lui Denis Condon CD-uri ale discipolilor Liszt Următoarele sunt detaliile unui set de patru CD-uri de înregistrări istorice de pian care reproduce discipolii lui Liszt ai lucrărilor lui Liszt pentru pian CD-urile au fost produse și este destinat emite-le comercial CD ADAM-BENARD Eugenie: Liebestraum nr : BAUER Harold: Waldesrauschen : BILOTTI Anton: Sf Francisc de Paola : BLUMEN Alfred: Mazeppa : BRAILOWSKY Alexander: Gnömenreigen : BUSONI Ferruccio: Gnömenreigen : BUSONI Ferruccio: Adelaide : BUSONI Ferruccio: Feux Follets : BUSONI Ferruccio: Vals Caprice de la Lucia di Lammermoor : CARRERAS Maria: Sonetul Petrarcan nr : CARRERAS Maria: Paganini Variations : CARREÑO Teresa: Rapsodia maghiară nr : Timp total de joc: : CD CARREÑO Teresa: Sonetul Petrarcan nr : CONE-BALDWIN Carolyne: Sonetul Petrarcan nr : CONE-BALDWIN Carolyne: Sonetul Petrarcan nr (înregistrare ulterioară) : CONRADI Austin: Waldesrauschen : CONSOLO Ernest: Soirees de Vienne nr : DENTON Oliver: Sonetul Petrarcan nr : DONAHUE Lester: Il Sposalizio : FRIEDBERG Carl: Fountains of Villa d'Este : Godowsky Leopold: La Leggierezza : HODDAP KWAST- Frieda: Wilde Jagd : HOFMANN Josef: Liebestraum nr : LERNER & SHAVITS Tina & Vladimir: Concerto Pathétique : Timp total de joc: : CD OSWALD Alfredo: Rapsodia maghiară nr : PACHMANN Vladimir de: La Leggierezza : PADEREWSKI Ignacy: Rapsodia maghiară nr : PAUER Max: Harmonies du Soir : PELLETIER & LOESSER: Wilfrid & Arthur Les Préludes : PETRI Egon: Fântânile Villa d'Este (partea) : SAPELLNIKOFF Wassily: Liebestraum nr : SAPELLNIKOFF Wassily: Rapsodia spaniolă : Timp total de joc: : CD SCHARWENKA Xaver: Ricordanza : Schelling Ernest: Sonata în si minor : SCIONTI Silvio: Il Lamento : : ZADORA Michael: von Consolations nr și : Timp total de joc: : Timp total de joc: : : Denis Condon Gerard Carter Toate drepturile rezervate Presa Wensleydale CD cu elevii Liszt și discipolii Liszt Următoarele sunt detaliile înregistrărilor MP ale înregistrărilor de pian cu reproducere istorică de către elevii Liszt* și discipolii Liszt ai lucrărilor pentru pian ale lui Liszt Este destinat să producă a CD și emiteți-l comercial Timpurile vor fi reduse pentru a edita introducerile vocale * D'ALBERT Eugen: Valse Impromptu : *D'ALBERT Eugen: Poloneză nr : *FRIEDHEM Arthur: Rapsodia maghiară nr : *FRIEDHEIM Arthur: La Campanella : *FRIEDHEIM Arthur: Paganini Etude nr : *SAUER Emil von: Mazeppa : BAUER Harold: Paganini Etude nr : FRIEDMAN Ignaz: La Campanella : PADEREWSKI Ignacy: La Campanella : SCHELLING Ernest: Rapsodia maghiară nr : Denis Condon Gerard Carter Toate drepturile rezervate Presa Wensleydale Marcajele pedalelor Autografele lui Liszt care datează dinainte de anii Weimar conțin în mod normal instrucțiuni complete pentru folosirea pedalei amortizorului Acest lucru este valabil din aproximativ până în - Ca manuscrisul autograf al Sonatei Liszt, cu toate acestea, autografele lui 'Glanes de Woronince ( ) și Rapsodia maghiară nr ( ) nu au marcaje pentru pedale După aproximativ , Liszt a revenit la practica sa anterioară de a include marcaje pe pedale - O posibilă explicație pentru abandonarea lui la sfârșitul notării marcajelor pedalelor patruzeci, doar pentru a relua practica mai târziu, se poate regăsi în activitatea sa de profesor Poate că studenții săi de la Weimar i-au încurajat convingerea că sunt indicii precise inutil, că pedala ar fi folosită și efectele acesteia ajustate în funcție de caracteristicile instrumentelor individuale, acustica sălii de concert și în funcție de rata de modificare armonică a scorului Performanțe inferioare de mai târziu ar fi putut să-l fi determinat pierde încrederea în discreția pianiștilor Compozitorul însuși ne lasă cu un simplu sugestie că acesta a fost cazul, judecând după observația sa dintr-o scrisoare din august : "Chiar dacă s-ar putea presupune că pianiștii ar folosi pedala corect, cu toate acestea, din cauza atâtor experiențe ofensive din punct de vedere sonor, m-am întors la practica de a indica marcajele pedalelor cu cea mai mare grijă " (Winklhofer, pagere , ) Pedala de sustinere Manuscrisul autograf al Sonatei Liszt nu conține nicio indicație pentru utilizarea pedala de sustinere Ediția originală conține indicații de pedală pentru tema Grandioso (barele - ) care afirmă evident De asemenea, conține indicații de pedală pentru barele - din Più mosso conceput pentru motivul descendent și acordurile sale însoțitoare la au o sonoritate pedală plină Se presupune că acestea au fost aprobate de Liszt Altfel, acolo nu este o îndrumare cu privire la momentul în care repausul și staccatos sunt fiziologice sau acustice De exemplu, barele - și - au semne staccato pe acorduri Ernest Schelling (pe rol de pian) și Claudio Arrau (pe disc) le-au tratat literalmente, la fel ca și Alfred Brendel când a interpretat Sonata în primăria din Sydney, deși pe discul său Brendel a pedalat prin staccatos la fel ca Eugen d'Albert (la pian) a lui Sauer Ediția Peters inserată editorial "Col Ped" Întrebarea dacă nota finală a Sonatei, trepa "B" din bara , ar trebui să fie tăiat ca o tremoare literalmente sau susținută de pedală pentru o anumită perioadă de timp este controversat Mulți pianiști adoptă prima abordare care sugerează un singur ritm de tobă și de aici o concluzie cinică și batjocoritoare a Sonatei Al doilea completează un mai mult concluzie extatică îndeplinită Spectacolul cu role de pian de Ernest Schelling face acesta din urmă, precum și susținând în mod similar armonia a șaptea dominantă chiar înainte de finală Andante sostenuto Acest tratament este indicat de Joseffy în ediția Schirmer, dar este contraindicată de Sauer în ediția Peters Deoarece ultima notă nu este înregistrată pe Nu avem de unde să știm care a fost practica lui d'Albert, dar știm din rola lui că nu a susținut armonia a șaptea dominantă relatează Hamilton (pagina ) că, în calitate de student, "l-a auzit cândva pe Jorge Bolet [ - ], un eminent interpret al Sonatei, susține un masterclass în care a mustrat o victimă nefericită pentru tăind prea tăios ultima notă Era convins că se poate juca doar cu o pedală destul de lungă Există o altă referire la prelungirea unui acord prin repaus prin intermediul pedalei într-un pasaj moale, lent Este vorba despre Liebestraum nr , în capitolul din "Aspecte ale Liszt Tradition' de Tilly Fleischmann, editat de Michael O'Neill (Adare Press, Magazine Road, Cork, ) Acea carte tratează tradiția Liszt, prin elevii săi Bernhard Stavenhagen și Berthold Kellermann, așa cum a explicat elevul lor Tilly Fleischmann "În barele , , , , de la final, respectarea strictă a repausului ar provoca necuvenit suspans, în timp ce cu o uşoară restrângere, continuitatea este mai reuşită menținut ' În ultima măsură a Sonatei, desigur, continuitatea este spre finalitate și nimicnicie Întregul efect este sporit într-o performanță live dacă pianistul rămâne nemișcat și nu respiră câteva secunde după ce pedalele au fost ridicat Pädagogium spune aceasta despre Lento assai (bar ): "Cul din bas ar trebui să fie ținut cu pedala până la intrarea acordului de si major înaltele, adică prin acordurile înalte de la minor și fa major ' Teresa Carreño ( - ) a cântat la Londra în vara lui , unde a cunoscut Anton Rubinstein "Admirația lui sinceră pentru jocul ei a inițiat un joc cald și durabil prietenie dintre cei doi artiști Cu timpul însă, întâlnirile lor au devenit rare, deşi avea ocazional lecţii de la el Când a susținut concerte în Rusia, în , s-au întâlnit din nou, se pare că pentru ultima oară ' Sursa: Pagina XIII din introducere de Brian Mann "The Walkure of the piano" la "Posibilities of Tone Color by Utilizarea artistică a pedalelor" de Teresa Carreño cuprinsă în "Arta pedalării: două Ghiduri clasice: Anton Rubinstein și Teresa Carreño", Dover, Contactul lui Carreño cu școala de joc Anton Rubinstein și prin asta indirect cu școala Liszt, poate face următoarele comentarii relevante pentru interpretarea pianelor lui Liszt în general și a Sonatei sale în special Liszt foarte mult a admirat interpretările lui Anton Rubinstein ale operelor pentru pian ale lui Liszt Teresa Carreno a scris: "Din exemplul de mai sus [repetarea cadenței de deschidere în prima mișcare a Concertul pentru pian în mi bemol major opus al lui Beethoven ("Împăratul")] se arată clar că în pasaje de un asemenea caracter în care cea mai mare cantitate de sonoritate este șeful cerinţă către realizarea efectului tonal, întreruperea sunetului ar pierde intențiile pe care cineva le simte că trebuie să le fi avut Beethoven Restul prin urmare, nu trebuie să fie considerate sau tratate în adevărata lor semnificație într-un pasaj din aceasta natura si pedala trebuie sa continue prin ele si in ciuda lor Un alt exemplu în care resturile ar trebui tratate așa cum implică cele de mai sus este găsit în trei ultimele măsuri ale Reminiscențelor "Don Juan" ale lui Liszt (numite în general "Don Juan Fantasie) [De fapt, ultimele patru bare sunt citate A treia și a patra ultima bară conțin acorduri de tresă separate de rezele de tresă, iar ultima bară conține crochet acorduri separate prin rezemare ] Expresii muzicale similare cu exemplul de mai sus se prezintă continuu în pianul nostru literatură și este absolut clar pentru pianist că, dacă ar interpreta sunetul prin ridicarea pedalei precum și a mâinilor (cum ar indica repausul scris) punctul culminant al efectul de ton s-ar pierde complet, iar închiderea spectacolului său ar fi lipsit de sens și efectul ei complet deteriorat În toate frazele cu același caracter, după cum arată exemplele date, tratamentul pedala este invariabil aceeași cu cea explicată anterior Sursa: Pagina din "Posibilitatea culorii tonului prin utilizarea artistică a pedalelor" de Teresa Carreño conținut în "Arta pedalării: două ghiduri clasice: Anton Rubinstein și Teresa Carreño", Dover, În ceea ce privește Sonata Liszt, comentariile de mai sus privind pedalarea ar putea se aplică barelor , , , - , - , - și - "Regula în Liszt este destul de simplă: pedala sau inima muzicii va înceta să mai bată Jocul fără pedală în Liszt este foarte rară și este rezervat efectelor speciale Dacă nu instruit altfel, pianistul ar trebui să permită pedalei de susținere să-și emită radiația strălucește peste întreaga textură, adăugând culoare și frumusețe însuși materialului muzicii ' (Walker în "Reflecții asupra lui Liszt", pagina ) Folosirea liberală a pedalei de-a lungul Sonatei pare vitală pentru efectul general și este greu de imaginat o performanță fără o anumită utilizare în aproape fiecare bar Asta pare coroborat indirect de indicațiile pedalei în sau prin aproape fiecare bară a ediția originală a valsului Mephisto al lui Liszt Edițiile Liszt Sonata emise de Liszt's elevii, cum ar fi ediția Peters a lui Sauer și ediția Schirmer a lui Joseffy, oferă editoriale indicațiile pedalei liberal, deși Sauer, în ediția lui Peter, modifică pe cea a lui Liszt indicatii pentru bare - Abordarea clară, uscată, Bartók și Prokofiev a pedalării, favorizată de unii pianiști din interpretarea Sonatei Liszt pare insuportabilă din punct de vedere istoric și muzical Întreaga întrebare a pedalării lucrărilor lui Liszt pe pianul modern este a zonă de contencios legată de problema sonorității pedală moale Atât în manuscrisul său autograf, cât și în ediția originală, Liszt indică "una corda" (pedala moale) la bara , două batai înainte de Andante sostenuto și "sempre una corda", (pedală moale pe tot parcursul) la începutul Quasi adagio la barul Liszt își urmează obiceiul de a nu marca anularea necesară "tre corde" (eliberați soft pedală), dar acest lucru ar avea loc probabil la sau în jurul barei "Noua ediție Liszt" marchează "tre corde" la bara , dar aceasta este o completare editorială Pedala moale ar putea fi folosită în alte locuri, cum ar fi barele - , - , - D'Albert a folosit-o des în înregistrarea Sonatei din , dar acest lucru nu are niciun efect asupra calității când rola este reprodusă pe un pian vertical utilizarea pedalei moale este, cu toate acestea, reiese din observarea ciocanelor pianului în timpul redării rostogolire Pädagogium spune asta despre Cantando espressivo (mesele și ): "Folosește una corda (pedala moale) și joacă ppp " Pedala Sostenuto Utilizarea pedalei de sostenuto nu este indicată de Liszt Acea pedală a fost inventată de Boisselot în , dar nu a fost dezvoltat decât câțiva ani mai târziu de către Steinway Ar putea fi folosit efectiv în barele - și - , deși creșterea sunetului cauzată de pedala de susținere intenționată evident de Liszt este și ea incitantă Ar putea fi folosit și în barele - și în bara Liszt a aprobat mai târziu utilizarea pedalei de sostenuto în a treia consolidare, dar nu există nimic documentat cu privire la autorizarea de către Liszt a utilizării sale în Sonata Câțiva discipoli Liszt, toți celebrați virtuozi la pian în sine, au făcut: totuși, faceți înregistrări ale lucrărilor pentru pian ale lui Liszt Medii de înregistrare (în afară de ceară compusă pe de o parte din role de pian reproducătoare și discuri cilindrice (acustice discuri și, ulterior, discuri înregistrate electric) pe de altă parte Discurile dezvoltate din anii în LP-uri și CD-uri, dar role și pianele reproducătoare pe care au fost cântate, deși popular în primele trei decenii ale secolului al XX-lea, a căzut în uz din aproximativ Examinăm moștenirea istorică a înregistrărilor pianelor interpretate de Franz Liszt de elevii săi Ne preocupă doar reproducerea înregistrărilor cu role de pian și nu aici se referă la înregistrările pe disc Pianist și profesor Franz Liszt a inventat recitalul de pian solo și masterclassul, care sunt pilonul publicul modern Avea o înălțime perfectă și a fost primul pianist care a interpretat în întregime memorie El a modificat cursul istoriei muzicale, abaterea de la tradiționaliști care a urmat structurile clasice ale lui Beethoven Franz Liszt a fost un filantrop muzical și a promovat dezinteresat compozițiile și carierele colegilor compozitori Richard Wagner ( - ), Edvard Grieg ( - ) și Camille Saint-Saëns ( - ) și mulți alți muzicieni și pianiști În public, Liszt era flamboyant și carismatic dar în privat era grijuliu, altruist, umil și generos Prima generație de elevi din Weimar a lui Liszt ( - ) a studiat cu el în Altenburg, casa veche de pe dealul cu vedere la râul Ilm Fusese pus deoparte pentru uzul lui Liszt de Maria Pawlowna care era atunci marea ducesă de Weimar Continea mai mult de patruzeci de camere și a adăpostit multe dintre comorile pe care le acumulase în anii săi ca a virtuoz al pianului în turneu Au fost adăpostite pianul Broadwood al lui Beethoven și masca lui mortuară Acolo Liszt își făcea cea mai mare parte a predării în mica sală de recepție de la parter care conţinea un pian cu cotă Erard Sala de muzică era la etajul doi și era aici că Liszt a ținut matinele de duminică după-amiază unde cântăreți și instrumentiști din teatrul de curte interpreta cântece și muzică de cameră, adesea cu Liszt participând Aceste matinées din Altenburg au început în anii și în curând au devenit obișnuite la care erau așteptați să participe și elevii lui Liszt Sala de muzică cuprinsă piane vieneze de Streicher și Bösendorfer, o spinetă căreia îi aparținuse Mozart și o orgă cu pian Vizitatorii din Altenburg în anii au inclus Wagner, Berlioz, Brahms, Joseph Joachim, Joachim Raff, Peter Cornelius, George Eliot și Hans Christian Andersen Elevii Liszt au inclus Hans von Bülow, Carl Tausig, Dionys Pruckner, Hans von Bronsart și William Mason Liszt a fost la Altenburg la sfârșitul anului și începutul lui și-a scris Sonata pentru pian în si minor A doua generație de elevi din Weimar a lui Liszt ( - ) a studiat cu el în Hofgärtnerei, sau casa grădinarului de la curte, care a fost pusă deoparte pentru uzul lui Liszt după a revenit la Weimar în , după o absență de opt ani la Roma Această mică poveste a două Casa se afla la capătul Marienstrasse, lângă Belvedere Allee, și se întorcea spre Parcul Goethe O sală mare de muzică ocupa cea mai mare parte a primului etaj, cu ferestre înalte cu vedere la grădini Un pian cu cotă Bechstein stătea în centrul încăperii și a existat un mic pian vertical de G Höhne, un producător din Weimar, care în a fost înlocuit de Ibach Liszt a predat la Hofgärtnerei timp de șaptesprezece veri din până la câteva săptămâni înainte de moartea sa, la iulie Trei după-amiezi pe săptămână, o duzină sau mai mulți elevi aveau se adună în sala de muzică, punând mai întâi muzica pe care doreau să o cânte într-o grămadă deasupra pianul Când Liszt intra, cineva din spate șoptește "Der Meister kommt" Toată lumea stătea respectuoasă, iar Liszt mergea la pian și se uita prin el muzică Când găsea o piesă pe care voia să o audă, o ținea sus și întreba "Cine joacă acest?' Proprietarul venea apoi și juca, iar Liszt făcea comentarii și uneori joacă el însuși părți ale piesei Pe lângă pianiști, au existat și compozitori, violonişti, violoncelisti, cântăreţi, pictori, poeţi şi oameni de ştiinţă Marele duce și ducesa de Weimar a participat uneori Liszt s-a chinuit în cursurile sale de master pentru a sublinia libertatea de exprimare în executarea propriilor lucrări El a parodiat ritmul constant al conservatoarelor din Leipzig și școala Clara Schumann, și adesea le-a cerut elevilor săi să exprime în lor reprezintă o scenă din natură, un incident istoric, o emoție, o idee Romancierul George Eliot a rămas în Weimar și a notat în jurnalul său din august : "Marea mea încântare a fost să-l privesc pe Liszt și să-i observ dulceața expresiei Geniul, bunăvoința și tandrețea îi iau din toată firea și manierele sale sunt în perfectă armonie cu ea Puțină ploaie ne-a trimis în casă și când am fost așezați într-un salon mic și elegant, care se deschidea într-un mare salon de muzică, aveam mai multe citind de la Hoffman și de la artistul francez care cu o voce tremurândă a intervenit o cheie minoră, citește-ne câteva sentimentalități destul de ale lui Apoi a venit lucrul pe care l-am avut tânjit după - Liszt se joacă Pentru prima dată în viața mea am văzut o adevărată inspirație - pentru prima dată când am auzit tonurile adevărate ale pianului Nu era nimic ciudat sau excesiv despre felul lui Manipularea instrumentului era liniștită și ușoară, iar fața lui a fost pur și simplu grandios - buzele comprimate și capul aruncat puțin înapoi Cand muzica exprima răpire liniștită sau devotament, un zâmbet dulce îi flutura pe trăsături; atunci când a fost triumfător, nările s-au dilatat Nu era nimic meschin sau egoist care să strice imagine ' Se referea George Eliot la o interpretare privată a Sonatei lui Liszt? Este cunoscut că Liszt a dat următoarele interpretări private ale Sonatei sale în timpul Altenburgului său ani: mai Mason, Klindworth iunie iunie Mason, Brahms, Reményi, Klindworth Oct Cornelius, Pohl iulie Bulow, Tausig, Bronsart Elevul lui Liszt Alexander Siloti a scris: "Este imposibil să povestești cum a jucat Liszt În ciuda faptului că eu însumi sunt un pianist, nu pot nici să demonstrez, nici să descriu felul lui de a cânta El nu a produs un volum mare de sunet, dar când cânta sunetul de pian pur și simplu nu exista El a cântat pe același instrument inegal pe care am cântat noi, elevii, dar de îndată ce el se aşezase la acest instrument uzat pe care îl cânta în aşa fel încât oricine care niciodată l-am auzit, nu-și putea imagina cum suna Sunt un mare admirator al jocului de Anton Rubinstein și constat că noi, pianiștii în viață, suntem niște pigmei jalnici lângă el eu să știți că Anton Rubinstein obișnuia să spună că, ca pianist, era nesemnificativ în comparație cu Liszt Elevul de la Liszt Moritz Rosenthal a scris: 'Cum a jucat? Ca nimeni înaintea lui și probabil ca nimeni după el Cand eu Era încă băiat și a mers să-l vadă la Roma pentru prima dată, obișnuia să cânte pentru mine seara ore în șir - nocturne de Chopin, propriile sale studii - tot el jucase o calitate blândă de vis și am fost uimit de delicatețea fabuloasă și perfectiunea atingerii lui Ornamentele erau la fel de delicate ca o pânză de păianjen sau venele din interior dantela pretioasa După ce am auzit la Viena, m-am gândit că nicio lucrare cu degetele nu mă poate surprinde mai mult, de vreme ce, până la urmă, am studiat cu Joseffy, cel mai mare maestru al acestei arte Dar Liszt a fost mai minunat decât oricine altcineva pe care l-am auzit și au fost și alte surprize de asemenea, pe care îl ținea în mânecă "Am petrecut zece ani cu el și mă flatez că l-am cunoscut cu adevărat pot spune că nu am întâlnit niciodată un bărbat atât de nobil și de bun la inimă Lumea întreagă știe de a lui dorința de a ajuta artiștii care se luptă și aspiranți și a înclinației sale de a lucra pentru scopuri caritabile Și când a existat vreodată un prieten ca el? Pentru Liszt compozitor dragostea mea este la fel de mare Chiar și în operele sale mai puțin semnificative pecetea geniului este evident ' Elevul de la Liszt August Stradal a scris: "Mulți oameni mă vor întreba cum a jucat la bătrânețe Ne putem imagina cum acest titan a pianului trebuie să fi cântat în culmea strălucirii sale Dar este greu de descris cum a cântat Maestrul la pian în ultimii săi ani În primul rând, a fost o tehnica minune! Liszt, care și-a încheiat cariera de virtuoz la Elisabetgrad (Rusia) în , la vârsta de de ani, și apoi a jucat doar ocazional în public pentru caritate, chiar pe vremea când l-am cunoscut [ ] încă mai comanda aceluiaşi prodigios tehnică înnăscută și neînvățată Întrucât Maestrul nu a făcut niciodată exerciții tehnice, dedicându-se doar lui compoziții și atingerea pianului doar pentru a cânta ceva pentru elevii și admiratorii săi, rămâne un miracol absolut că și la bătrânețe Liszt era tot același de neîntrecut virtuos Am auzit mulți artiști grozavi cântând când erau foarte avansați în ani - Joachim, Ole Bull, Sarasate etc - toți care până atunci erau capabili doar de mediocri realizările din punct de vedere tehnic Joachim, în special, a cântat o mulțime de note greșite în mai târziu ani Nici jocul lui Liszt nu și-a pierdut nimic din pasiunea demonică, din moment ce el putea încă ataca chei în adevăratul sens al cuvântului ' Cu excepția cazului în care se zvonește înregistrarea cilindrului Edison nu apare într-o zi, Liszt nu a lăsat nicio înregistrare de jocul lui pentru posteritate Elevii Viața lui Franz Liszt a cuprins cea mai mare parte a secolului al XIX-lea, "perioada romantică" din istoria muzicală, cea mai mare parte înainte de înregistrarea sunetului A trăit nouă ani după Edison invenție, dar, deși zvonurile abundă, niciun cilindru al jocului lui Liszt nu a ajuns vreodată la ușoară Se pare că nu a fost niciodată abordat de emisarii europeni ai lui Edison, deși Brahms, Anton Rubinstein și Ceaikovski au fost În aprilie , elevul lui Liszt, Hans von Bülow, a sosit la Boston și a tăiat un cilindru de ceară pentru Edison, inginerul de înregistrări fiind colegul lui Edison, Theodore Wangemann Bulow a scris că a înregistrat "Ultima nocturnă a lui Chopin" (se presupune că opusul nr în mi major) El a scris: "Cinci minute mai târziu, mi-a fost reluat - atât de clar și fidel strigă uluit Wangemann a jucat cilindri de alți interpreți pentru Bülow care a intrat în furie și a descris invenția lui Edison drept o "minune acustică" El a fost nu mulțumit de propria sa înregistrare, susținând însă că prezența mașinii îl făcuse nervos Wangemann se dusese la Boston special pentru a-l înregistra pe cel al lui Bülow probabil că au fost înregistrate recitaluri și alte piese Fiecare cilindru era unic și nu puteau fi reproduse în acel moment și Edison fusese intenția de a le cumpăra Niciun cilindru Bülow nu a apărut vreodată, dar, dacă s-ar întâmpla, ar fi extrem de valoros dovezi ale practicii performative din secolul al XIX-lea O serie de alți elevi Liszt, toți celebru virtuozi la pian în sine, au făcut, totuși, faceți înregistrări ale lucrărilor pentru pian ale lui Liszt Medii de înregistrare (în afară de ceară compusă pe de o parte din role de pian reproducătoare și discuri cilindrice (acustice discuri și, ulterior, discuri înregistrate electric) pe de altă parte Discurile dezvoltate din anii în LP-uri și CD-uri, dar role și pianele reproducătoare pe care au fost cântate, deși popular în primele trei decenii ale secolului al XX-lea, a căzut în uz din aproximativ Examinăm moștenirea istorică a înregistrărilor pianelor interpretate de Franz Liszt de elevii săi Ne preocupă doar reproducerea înregistrărilor cu role de pian și nu aici se referă la înregistrările pe disc Nu se știe cu exactitate câți pianiști au mers la Weimar, Budapesta și Roma să fie predat de Liszt Carl von Lachmund numește mai mult de trei sute Au participat mulți unul sau mai multe cursuri de master în calitate de ascultător Alții au susținut la masterclass-uri și câteva au primit lecții private Liszt era atât de bun, încât a permis multor pianiști vizitează-l știind că au făcut asta pentru ca mai târziu să se poată descrie drept "Liszt elevilor Anton Rubinstein ( - ) a fost un prieten apropiat și coleg muzical cu Liszt, dar a fost nu un elev Sunt reprezentați de tradiții muzicale oarecum diferite, deși Liszt a admirat foarte mult interpretarea de către Anton Rubinstein a propriilor opere ale lui Liszt El nu a supraviețuit în era înregistrărilor Camille Saint-Saëns ( - ) a fost un prieten apropiat și coleg muzical cu Liszt, dar nu a fost elev Câteva dintre înregistrările sale de pian care reproduc propriile lucrări sunt în colecția lui Denis Condon din Newtown, Sydney Vladimir de Pachmann ( - ) l-a întâlnit pe Liszt de mai multe ori, dar nu a fost elev Liszt îi admira jocul, în special lucrările lui Chopin S-au auzit jucând Pianul lui Liszt lucrează de mai multe ori Rolul său Welte din din La Leggierezza de Liszt (The Lightness) se află în colecția lui Denis Condon Xaver Scharwenka ( - ) l-a cunoscut pe Liszt la intervale destul de regulate în anii și și a călătorit adesea la Weimar pentru a se amesteca în cercul lui Liszt A fost la Liszt cursuri de master la Weimar în , dar nu pare să fi susținut la ele El este descris uneori ca un elev Liszt Rolul său Welte din Ricordanza (Rememorare) a lui Liszt se află în colecția lui Denis Condon Ferruccio Busoni ( - ) a jucat pentru Liszt la martie , când avea șapte ani, dar nu a fost niciodată elev A devenit un savant și pianist celebru Liszt și a cântat Lucrările lui Liszt au primit aprobarea elevului lui Liszt Arthur Friedheim Rolurile lui de Liszt Gnömenreigen și Feux Follets se află în colecția lui Denis Condon Următorii sunt dintre cei mai importanți elevi ai lui Liszt, inclusiv toți elevii care au înregistrat pianul lui lucrează pe disc sau rola sau ambele: "Pe CD" se referă la cele CD-uri cu înregistrări istorice la pian ale lui Franz Liszt lucrări pentru pian interpretate de celebrii săi elevi de la Weimar, care sunt incluse cu cartea "Redescoperirea tradiției Liszt" de Gerard Carter publicată de Wensleydale Press, Ashfield, Sydney în Eugen d'Albert ( - ) a realizat două discuri Liszt și a realizat mai multe role Liszt, două dintre care sunt pe CD Conrad Ansorge ( - ) a realizat un disc Liszt și a făcut role Liszt, dintre care unul este pe CD Walter Bache ( - ) nu a supraviețuit în era înregistrărilor Hans von Bronsart ( - ) nu a făcut nici un disc sau sul Hans von Bülow ( - ) a făcut un cilindru Edison de când a fost pierdut, dar altfel nu a făcut-o supraviețuiesc în era înregistrărilor Richard Burmeister ( - ) nu a făcut niciun disc și a făcut role Liszt, dar niciunul nu este în colecția lui Denis Condon William Dayas ( - ) nu a supraviețuit în era înregistrărilor Amy Fay ( - ) nu a făcut nici un disc sau role Robert Freund ( - ) nu a făcut nici un disc sau role Arthur Friedheim ( - ) a făcut discuri Liszt și a făcut role Liszt, dintre care zece sunt pe CD August Göllerich ( - ) nu a făcut nici un disc sau role Arthur de Greef ( - ) a făcut discuri Liszt și nu a făcut nicio role Liszt Rafael Joseffy ( - ) nu a făcut nici un disc sau sul Berthold Kellermann ( - ) nu a făcut nici un disc sau role Karl Klindworth ( - ) nu a făcut nici un disc sau role Martin Krause ( - ) nu a făcut nici un disc sau role Carl von Lachmund ( - ) nu a făcut nici un disc sau role Alexander Lambert ( - ) nu a făcut niciun disc Liszt și nu a făcut niciun Liszt rulouri Frederic Lamond ( - ) a făcut discuri Liszt și a făcut role Liszt, dintre care două sunt pe CD Georg Leitert ( - ) nu a supraviețuit în era înregistrărilor Georg Liebling ( - ) a realizat un disc Liszt și a făcut două role Liszt, ambele sunt pe CD Hugo Mansfeldt ( - ) nu a realizat nici un disc sau role William Mason ( - ) nu a făcut nici un disc sau role Sophie Menter ( - ) nu a făcut niciun disc, ci a făcut suluri Liszt, dintre care unul este pe CD José Vianna da Motta ( - ) a făcut discuri Liszt și a făcut rulouri Liszt, dar niciunul nu este în Colecția lui Denis Condon Alfred Reisenauer ( - ) nu a făcut nici un disc, ci a făcut trei role Liszt, toate fiind pe CD Moriz Rosenthal ( - ) a făcut discuri Liszt, dar nu a făcut nicio role Liszt Bertrand Roth ( - ) nu a realizat niciun disc; a făcut rulouri Liszt, dar niciunul nu este în Denis Colecția lui Condon Emil von Sauer ( - ) a realizat discuri Liszt și a făcut role Liszt, dintre care unul este în Colecția lui Denis Condon Ludvig Schytte ( - ) nu a făcut nici un disc și nu a făcut nicio role Liszt Giovanni Sgambati ( - ) nu a făcut nici un disc sau sul Alexandru Siloti ( - ) nu a realizat nici un disc; a făcut două role Lizt, ambele de care sunt pe CD Benhard Stavenhagen ( - ) nu a făcut niciun disc Liszt, ci a făcut role Liszt, dintre care trei sunt pe CD Constantine von Sternberg ( - ) nu a realizat niciun disc și nu a făcut niciun Lizt se rostogolește August Stradal ( - ) nu a realizat nici un disc sau sul Carl Tausig ( - ) nu a supraviețuit în era înregistrărilor István Thomán ( - ) nu a făcut nici un disc sau sul Vera Timanoff ( - ) nu a realizat niciun disc; a făcut o rolă Liszt care este pe CD Josef Weiss ( - ) a făcut discuri Liszt și a făcut role Liszt, dintre care niciuna nu este în Colecția lui Denis Condon În scopurile prezente, "era înregistrărilor" se consideră că a început în , adică când Welte și-a lansat pentru prima dată primele role de pian cu reproducere și este vremea când Înregistrările de pian pe discuri de rpm au fost lansate pentru prima dată Îl exclude în mod arbitrar pe Edison cilindri, care au fost eliberați pentru prima dată în anii Dintre cei de elevi Liszt de mai sus, nu au supraviețuit în era înregistrărilor, și anume, Bache, Bülow, Dayas, Leitert și Tausig Dintre cei de elevi Liszt rămași, au făcut role Liszt, și anume, d'Albert, Ansorge, Burmeister, Friedheim, Lamond, Liebling, Menter, Motta, Reisenauer, Roth, Sauer, Siloti, Stavenhagen, Timanoff și Weiss Dintre cei elevi Liszt de mai sus, sunt reprezentați pe CD-uri de una sau mai multe role Liszt Acei elevi Liszt sunt d'Albert, Ansorge, Friedheim, Lamond, Liebling, Menter, Reisenauer, Sauer, Siloti, Stavenhagen și Timanoff Toţi au studiat cu Liszt şi erau în cercul său interior Pe lângă faptul că erau pianiști concertisti consacrați, au fost compozitori, dirijori, profesori, aranjatori, editori În anii au participat la Liszt Masterclassuri de renume mondial la Weimar și, în unele cazuri, Roma și Budapesta, unde au interpretat și au auzit compoziții de Liszt și alți compozitori Au auzit și ei Liszt cântă din propriile sale compoziții și oferă inspirație și sfaturi despre performanță si interpretare Unii au avut și lecții private CD-urile conțin înregistrări istorice, care reproduc la pian, ale operelor pentru pian ale lui Franz Liszt Înregistrările în rolă au fost făcute la începutul anilor de elevi care erau toți celebri pianiști virtuozi ai zilei Lucrările includ multe dintre principalele lui Liszt și compoziții foarte îndrăgite și mai multe sunt redate de mai mult de un artist de înregistrare astfel permițând să fie apreciate diferite interpretări Ele datează de la cele mai vechi zile de la reproducerea pianului, până în ianuarie , în de ani de la moartea lui Liszt în Unele dintre înregistrările Welte, Duo-Art și Ampico ale lucrărilor pentru pian ale lui Liszt interpretate de elevii au fost probabil publicati pe aceste CD-uri pentru prima dată Rolurile de pian Triphonola din lucrările pentru pian ale lui Liszt interpretate de elevii lui Liszt sunt rare și Hupfeld piane reproducătoare (în stare de funcționare), pe care se aflau rolele de pian Triphonola reproduse, sunt practic dispărute Această combinație de circumstanțe face probabil ca înregistrările Triphonola roll au fost emise pentru prima dată pe aceste CD-uri Reproducerea pianelor și vorsetzer-urilor din colecția lui Denis Condon care au fost folosite pentru aceste înregistrări (realizate între și ) au fost: Steinway-Welte care reproduce pianul vertical ( ) pentru a reproduce rola de pian Welte Welte vorsetzer [pianist robot] pentru a reproduce rolele Welte vorsetzer atunci când este împins până la un pian (Rolurile de pian Welte și rolele de vorsetzer Welte sunt incompatibile, fiind diferite lățimi ) Vorsetzer realizat la comandă de Denis Condon pentru a reproduce rolele de pian Duo-Art atunci când este împins până la un pian (Există în colecție un pian cu coadă care reproduce Duo-Art, dar nu este in stare de functionare ) Vorsetzer realizat la comandă de Denis Condon pentru a reproduce rolele de pian Ampico atunci când este împins până la un pian (Nu există niciun pian Ampico care reproduce în colecție ) Pianul de cotă Yamaha echipat cu Disklavier-Pro pentru a fi reprodus de pe o dischetă făcut anterior atunci când unul dintre vorsetzers (Welte, sau personalizat Duo-Art sau personalizat Ampico) a fost împins până la Yamaha Hupfeld Rönisch Anamatic Phono-Liszt pian vertical de reproducere Triphonola role de pian În colecția care se afla, era și un pian vertical Steinway-Welte fără cheie funcțional, dar nu a fost folosit pentru aceste înregistrări Welte a stins mai întâi vorsetzer-ul, urmat de pianul cu reproducere fără cheie, urmat de reproducerea obișnuită (cu cheie) pian Vorsetzer-ul a fost înlocuit pentru că ocupa spațiu suplimentar, era greoi, a trebuit reglat pentru a cânta corect și a trebuit îndepărtat pentru a permite cântatul la pian 'normal' Pianul cu reproducere fără cheie a fost la rândul său înlocuit pentru că, evident, acesta nu putea fi jucat "în mod normal" și, de asemenea, pentru că era greu de reglat fără o specială tastatură separată a tunerului Foarte puține tastaturi de tuner au ajuns până la noi, dar acolo este unul din colecția lui Denis Condon care este în stare de funcționare împreună cu pian vertical Steinway-Welte fără cheie La momentul scrierii ( ), toate pianele și vorsetzerele care reproduc mai sus sunt încă aflate în colecția lui Denis Condon și sunt încă în stare de funcționare Toate rolele de pian și rolele vorsetzer care se reproduc sunt realizate din hârtie perforată și cele din colecția datează încă din Multe au fost reproduse pe Yamaha care avea avantajul că s-au auzit la un pian modern de primă clasă Rulourile reproduse pe Yamaha au fost role Welte vorsetzer reproduse pe Welte vorsetzer împins până la Yamaha, iar rolele de pian Ampico și Duo-Art reproduse prin intermediul vorsetzer-urile lor personalizate s-au împins până la Yamaha Niște Welte role vorsetzer nu fuseseră puse și s-au auzit pe CD-uri așa cum sunt reproduse pe Pian cu reproducere verticală Steinway-Welte Câteva role de pian Ampico și Duo-Art Lucrările lui Liszt interpretate de elevii lui Liszt (Friedheim și Sauer) nu fuseseră difuzate și din acest motiv nu au putut fi reproduse și incluse pe CD-uri Următorul tabel prezintă conținutul celor trei CD-uri Numele fiecărui elev Liszt artistul de înregistrare este listat în ordine alfabetică împreună cu titlul scurt obișnuit al fiecăruia Lucrări la pian Liszt și sincronizare Există de spectacole a de lucrări separate ale lui Liszt de artiști diferiți, oferind un timp total de ascultare de ore și jumătate CD D'ALBERT Eugen Sonata în si minor D'ALBERT Eugen Liebestraum nr ANSORGE Conrad Rapsodia Maghiară nr FRIEDHEIM Arthur Harmonies du Soir FRIEDHEIM Arthur Sfântul Francisc de Paola FRIEDHEIM Arthur Fântânile din Villa d'Este FRIEDHEIM Arthur Balada nr Timp total CD FRIEDHEIM Arthur Rapsodia maghiară nr FRIEDHEIM Arthur Rapsodia maghiară nr FRIEDHEIM Arthur Rapsodia maghiară nr FRIEDHEIM Arthur Pe lacul Wallenstadt FRIEDHEIM Arthur Paganini Studiul nr , FRIEDHEIM Arthur Feux Follets LAMOND Frederic Liebestraum nr LAMOND Frederic Un Sospiro LIEBLING Georg Rapsodia maghiară nr LIEBLING Georg Waltz din Faust MENTER Sophie On Wings Of Song REISENAUER Alfred Rapsodia maghiară nr Timp total CD REISENAUER Alfred Rapsodia maghiară nr REISENAUER Dorința lui Alfred Maiden SAUER Emil von Don Juan Fantezie SILOTI Alexandru Rapsodia Maghiara nr SILOTI Alexander Bénédiction de Dieu STAVENHAGEN Bernhard Bucuriile mele STAVENHAGEN Bernhard Rapsodia maghiară nr STAVENHAGEN Bernhard Sf Francisc de Paola TIMANOFF Vera Rapsodia Maghiară nr Timp total Rubato Liszt s-a chinuit în cursurile sale de master pentru a sublinia libertatea de exprimare în interpretarea propriilor lucrări pentru pian El a parodiat ritmul constant al Leipzig-ului conservatoare și școala Clara Schumann și le-a cerut adesea elevilor săi să se exprime spectacolele lor o scenă din natură, un incident istoric, o emoție, o idee Elevul de la Liszt Carl Lachmund a raportat despre un masterclass susținut de Liszt la Weimar pe mai privind libertatea în tempo: "Fraulein Anna Konpacka, o fată poloneză aflată la începutul adolescenței, a încercat acum Maestrul mare Concert în mi bemol El l-a luminat pe tânărul elev cu privire la libertățile care trebuiau luate în tempo, adăugând astfel mult la sensul frazelor melodice și condimentând-o pe a lui replici cu câteva glume în detrimentul fogieilor ortodocși care ar numi așa libertăți ca jocul fără timp ' Lachmund a raportat în mod similar despre un masterclass pe mai și a explicat diferența dintre rubato-ul Chopin și rubato-ul Liszt: "Următoarea care a jucat a fost Fraulein Anna Spierling: a fost Consolarea nr în mi major Această piesă frumoasă este mai caracteristică stilului său decât mai bine cunoscuta Consolidare în re bemol major - care, apropo, seamănă mai mult cu un Câmp modernizat nocturnă A fost o parte importantă a acestei lecții, deoarece ne-a oferit o perspectivă asupra Liszt-ului rubato care, să fie spus, este destul de diferit de rubato-ul Chopin care grăbește și întârzie "Rubatoul Liszt este mai degrabă o oprire de moment a timpului printr-o mică pauză aici sau acolo într-o notă semnificativă și când este făcut corect scoate la iveală fraza într-un fel care este declamativ și remarcabil de convingător Jucând asta, Liszt părea lipsit de atenție a timpului și totuși simetria estetică a ritmului nu părea tulburată niciodată înainte, nici măcar până în prezent, am auzit vreo altă frază de pianist în felul în care a făcut Liszt; asa de convingător, atât de încântător, încât părea să hipnotizeze pe cineva "În această Consolare, el a cântat fiecare notă a melodiei ca și cum ar fi o poetică semnificativă cuvânt, care efect a fost sporit prin faptul că a folosit degetul mare pentru fiecare dintre aceste note, și lăsându-și mâna într-o manieră languidă în timp ce făcea asta Ar locui puțin aici și acolo pe o notă ca și cum ar fi introdus și apoi reia mișcarea fără a lăsa un sentiment că timpul fusese tulburat Nu-mi amintesc măsurile particulare în care a făcut-o acest; dar chiar și atunci am simțit că ar putea să o facă într-un loc diferit de fiecare dată când a jucat bucată ' Precursori ai Sonatei Liszt La Weimar, Liszt a scris sau a finalizat o serie de lucrări semnificative pentru pian, inclusiv două Concertele pentru pian, care au fost precursori ale Sonatei sale în si minor: Benediction de Dieu în solitudine schițat , revizuit - mișcarea lentă este amintită la încheiere, ca în Sonata Balada nr în si minor aceeași cheie ca Sonata unele lucrări de pasaj (mesurile - ) sunt similare cu cele din Sonata (măturile - ) Après une lecture du Dante, Fantasia quasi Sonata schițat , revizuit , formă de sonată cu o singură mișcare Funerailles recapitularea dramatizată (dar lipsește materialul secundar care revine) Grosses Konzertsolo , aranjat mai târziu sub numele de Concerto Pathétique pentru două piane, "a fost adesea considerat o schiță preliminară pentru Sonata în si minor, parțial datorită structurii sale și parțial deoarece un membru al primului grup de teme seamănă puternic cu o temă în Sonata "Concertul-solo a lânceit întotdeauna în umbra Sonatei și a primit mult mai puține performanțe decât merită calitatea sa, în ciuda faptului că a fost susținut de elevii lui Liszt Tausig și von Bülow ' [Hamilton, paginile , ] Scherzo și martie scrisă în , publicată în , imediat după Sonata "folosește elementele formei sonatei într-un mod creativ și nou" "Ultima pregătire pianistică a lui Liszt pentru Sonată" [Hamilton, paginile , ] Concertul pentru pian nr în mi bemol major schițat în anii , revizuit în , , patru mișcări metamorfoza temelor Concertul pentru pian nr în la major Revizuit , , Metamorfoza temelor Spectacole de Sonata Liszt Spectacole de Liszt Franz Liszt și-a interpretat Sonata de nouă ori pentru următorii elevi și prieteni: mai Mason, Klindworth, Laub și Cossman iunie iunie Mason, Brahms, Reményi, Klindworth, Pruckner, Raff și alți Liszt elevi și prieteni octombrie elevii Cornelius, Pohl, Lefébure-Wély și Liszt iulie Bülow, Aloys și Carl Tausig, Bronsart și diverși membri ai Școala din Weimar mai Charles Gounod Martie Bache și alți elevi Liszt ( ) Aprilie Bache și alți elevi Liszt ( ) aprilie Richard și Cosima Wagner Știm din memoriile tânărului elev american al lui Liszt, William Mason ( - ) că a avut privilegiul să-l audă pe compozitor cântând Sonata sa de trei ori Prima ocazie a fost sâmbătă seara, mai , la Altenburg, Weimar, când compozitorul și-a cântat Sonata și unul dintre concertele sale în prezența lui Mason, a lui coleg Karl Klindworth ( - ), vioara Ferdinand Laub și violoncelistul Bernhard Cossman A doua ocazie a fost o lună mai târziu, sâmbătă seara, iunie , la Altenburg, când Liszt a cântat "Harmonies du Soir" și Sonata în prezența lui Mason și alții dintre elevii lui Liszt Mason a remarcat că a fost cel mai bun și a jucat divin ' A treia ocazie a fost miercuri dimineața, iunie , când Liszt a jucat Sonata la Altenburg în prezența lui Mason, compozitorul de douăzeci de ani și pianistul Brahms, Edé Reményi, elevii Karl Klindworth și Dionys Pruckner ( - ), compozitorul Joachim Raff și alții dintre elevii și prietenii lui Liszt Brahms și Reményi erau într-un turneu de concerte în acel moment și au ocolit spre Weimar, astfel încât Brahms i-a putut arăta compozitorului mai vechi câteva dintre compozițiile sale timpurii nepublicate Ceea ce a început ca o ocazie fericită, cu lectura strălucită a lui Liszt a lui Brahms Scherzo în mi bemol minor greu lizibil și o parte din Sonata sa în do major, s-au încheiat destul de mult incomod pentru toți cei implicați Mason a povestit: "Puțin mai târziu, cineva i-a cerut lui Liszt să cânte propria sonată, o lucrare care era destul de recent pe vremea aceea și de care îi plăcea foarte mult fără ezitare, s-a aşezat şi a început să se joace Pe măsură ce a progresat, a ajuns la o parte foarte expresivă a sonata, pe care a impregnat-o mereu cu patos extrem și în care a căutat-o pe interes deosebit și simpatie a ascultătorilor săi Aruncând o privire lui Brahms, a descoperit că acesta din urmă moţea pe scaunul lui Apoi, Liszt a continuat să cânte până la sfârșitul sonatei s-a ridicat și a părăsit camera Eram într-o asemenea poziție încât Brahms a fost ascuns vederii mele, dar eram conștient că se întâmplase ceva neobișnuit și cred că Reményi era cel care apoi mi-a spus ce este Reményi a coroborat relatarea lui Mason într-un interviu pentru "New York Herald" din Ianuarie , prima dată când această poveste a fost tipărită Mai târziu a fost retipărită în "Edouard Reményi" de Kelly și Upton (Chicago, ): "În timp ce Liszt cânta cel mai mult sublim pentru elevii săi, Brahms dormea calm într-un fauteuil [fotoliu], sau cel puțin părea să facă asta A fost un act care a produs sânge rău printre cei prezenți și tuturor părea uluit și enervat Am fost uluit La ieșire l-am întrebat pe Brahms referitor la comportamentul lui Singura lui scuză: "Ei bine, am fost copleșit de oboseală eu nu m-am putut abține " "Din dreptate față de tinerii Brahms, era foarte cald în acea zi în Weimar și călătorise toată noaptea precedentă pentru a ajunge acolo Reményi s-a certat mai târziu cu Brahms și a plecat singur Remenyi stătuse lângă Brahms în timpul spectacolului lui Liszt și, deși comentariile sale ar fi putut fi exagerate, cu siguranță s-a întâmplat ceva care să-l supere pe Liszt Ani mai târziu, Karl Klindworth a confirmat incidentul lui Mason, dar "nu a făcut nicio referire specifică la somnolența lui Brahms" The faptul că era foarte cald în Weimar la iunie este clar din relatarea lui Mason despre conversație mult mai târziu cu Brahms pe mai , dar niciun comentator nu menționează acest lucru circumstanţă Brahms a stat zece zile la Altenburg, acceptând ospitalitatea lui Liszt Când a plecat Liszt ia oferit o cutie de trabucuri ornamentală inscripționată "Brams" [sic] Se pare ca Mason și Klindworth au fost greșite în amintirile lor că Brahms a lăsat asta după-amiaza sau în dimineaţa următoare Liszt, evident, a trecut peste ceea ce l-a supărat, dacă a fost Somnolența lui Brahms, dar niciodată nu a ajuns să-și placă prea mult muzica celuilalt Este de regretat că Mason nu ne oferă detalii mai precise despre cum Liszt și-a cântat Sonata, dar știm din relatarea lui Mason că Liszt a căutat empatie ascultătorii săi Secțiunea "dolcissimo con intimo sentimento" în mișcarea lentă s-ar potrivi cu referirea lui Mason la "partea foarte expresivă a sonatei" Dionys înțelege că Pruckner a spus că la Sonata trebuie să-l fi auzit pe Liszt cântând-o, ceea ce nu ne este de mare ajutor A patra ocazie a fost în după-amiaza zilei de octombrie , când Liszt a jucat din nou Sonata sa din biblioteca Altenburg pe pianul lui favorit Erard elevii lui, compozitorul Peter Cornelius ( - ) și Karl Ritter și criticul muzical Richard Pohl, au fost prezenți și emoționați de Sonata și de interpretarea lui Liszt Sonata a fost precedat de studiul-concert al lui Liszt "Un sospiro" cu o bravura improvizata s-a încheiat, iar după-amiaza a fost completată de niște improvizații ale unuia dintre invitații săi, organistul parizian Lefebure-Wely Această ocazie a fost amintită de Corneliu în a lui "Opere literare" (Leipzig, - ) A cincea ocazie a fost pe iulie , la o seară la Altenburg, când Carl Tausig ( - ), minune de paisprezece ani, cel mai strălucit elev și dedicat al lui Liszt Valsul "Mephisto", a cântat câteva piese El și tatăl său, Aloys, un pian respectat profesor de pian, au fost prezentate lui Hans von Bülow și diverșilor membri ai Weimarului şcoală Bülow a interpretat trei dintre propriile sale lucrări, iar Liszt a încheiat jucându-l pe a lui Scherzo și Sonata lui După aceea toţi au coborât la hotelul Erbprinz pt cină Tânărul elev, pianist și compozitor al lui Liszt, Hans von Bronsart ( - ) l-a auzit pe Liszt cântând Sonata sa la Altenburg în iulie , probabil că aceasta spectacol din iulie și a scris în "Neue Zeitscrift für Musik": "În ceea ce privește forma și dezvoltarea ei stipulată de sine, acesta este unul dintre evenimentele singulare ale moderne oricând, de parcă ar fi o continuare a sonatelor din perioada târzie a lui Beethoven, o lucrare de luat în considerare ca un nou început pentru Sonata ' A șasea ocazie a fost pe, sau cu puțin timp înainte, mai Fiica lui Liszt, Blandine i-a scris însoțitoarei lui Liszt, Carolyne von Sayne-Wittgenstein, la mai din Paris despre compozitorul francez Charles Gounod: "Gounod este foarte prietenos și entuziast despre muzica tatălui meu I-a interpretat Sonata dedicată lui Robert Schumann și "Bénédiction de Dieu dans la Solitude" de Liszt (Saffle și Deaville, pagina ) a fost la Paris între mai și iunie A fost prima sa vizită la Paris în mai mult de șapte ani "La casa familiei Metternich, Liszt a luat masa cu Gounod, care adusese cu el partitura celei mai recente sale opere, Faust, o lucrare despre care se vorbește deja oraș Liszt a scris: "I-am oferit valsul lui la desert - celor mari distracția celor care ascultă" (Walker, pagina ) A șaptea ocazie a fost în martie când Liszt și-a cântat Sonata la Roma pentru a grup de elevi, inclusiv elevul Liszt de douăzeci și trei de ani, Walter Bache ( - ) Bache a fost cu Liszt timp de șaptesprezece veri la Roma și înapoi acasă, în Anglia a interpretat și a promovat cu entuziasm lucrările lui Liszt, inclusiv Sonata A opta ocazie a fost în aprilie când se pare că Liszt și-a cântat Sonata pentru un grup de elevi, inclusiv Bache, în salonul Boesendorfer din Viena A noua ocazie a fost în seara zilei de aprilie , când Liszt, pe atunci șaizeci și șapte ani, și-a cântat Sonata la casa familiei Wagner din Bayreuth Liszt a rămas cu ei de la martie până la aprilie și au sărbătorit ziua onomastică a lui Wagner pe Aprilie, când Wagner i-a dat lui Liszt o copie semnată a autobiografiei sale recent publicate "Mein Leben" După-amiaza, Wagner a cântat primul act din "Parsifal" cu Liszt însoțindu-l la pian și seara Liszt și-a interpretat Sonata Cosima (care a fost fiica lui Liszt, soția lui Wagner și fosta soție a lui Bülow) a scris în jurnalul ei a unei "zi minunate prețuite, în care pot mulțumi cerului pentru sentimentul mângâietor care nimic - nicio despărțire profund tragică a căilor, nicio răutate din partea altora, nu diferențele de canale - ne-ar putea separa vreodată trei - O, dacă ar fi posibil să adaugi o al patrulea [Bülow] la numerele noastre de aici! Dar asta o interzice o soartă inevitabilă, și pentru mine fiecare bucurie și exaltare se termină cu un strigăt îngrijorat către ființa mea interioară!' Louis Kentner, în capitolul său din "Liszt", editat de Walker, a scris că Schumann a auzit Liszt cântă Sonata Această noțiune pare să provină din "Liszt" a lui Göllerich, unde Liszt a amintit de un asemenea incident Nu se poate găsi nicio coroborare și este posibil ca Liszt să fi avut l-a confundat pe Schumann cu un alt compozitor, mai ales după trecerea a mai mult de patruzeci de ani Liszt nu și-a interpretat Sonata în nicio altă ocazie documentată și nu a dat niciodată un interpretarea publică a Sonatei sale Cu excepția cazului în care legendarul cilindru de ceară apare într-o zi, Liszt nu a lăsat nicio înregistrare a cântării sale pentru posteritate Spectacole (inclusiv cele ale lui Liszt și elevilor săi) Când Franz Liszt ( - ) și-a terminat Sonata pentru pian în si minor la Altenburg la Weimar, în februarie , au existat un număr de pianiști în cadrul cercului său muzical disponibil pentru a învăța sonata Primul a fost pianistul german de douăzeci și trei de ani, elev Liszt și mai târziu distins pianistul, profesorul și editorul, Karl Klindworth ( - ), care a scris în memoriile sale că a învățat Sonata în șase zile și a cântat-o pentru compozitor din memorie În această perioadă, elevul lui Liszt, William Mason ( - ), i-a întâlnit pe tinerii lui Liszt prieten și fost elev, pianistul, dirijorul, profesorul strălucit, complex, încordat și editor, Hans von Bülow ( - ) Bülow urma să aibă legături strânse peste mulți ani cu Sonata Mason povestește: "Von Bülow, care fusese elev al lui Liszt cu un an sau doi înainte de vremea mea, ar fi făcut-o ocazional mă întorc la Weimar din turneele sale de concerte, iar în timpul acestor vizite am devenit bine cunoscut cu el În anumite privințe, era un om minunat El a avut o memorie extraordinară și o tehnică remarcabilă Era invariabil exact și precis în respectarea sa atentă a ritmului și metrului prin intermediul unei accentuări adecvate, iar formularea clară care rezultă din aceasta a compensat foarte mult absența altor dezirabile trăsături, căci jocul lui era departe de a fi pasionat sau temperamental Jocul lui Chopin întotdeauna m-a impresionat la fel de sec, iar interpretarea lui Beethoven îi lipsea căldura și fervoare ' Din memoriile lui Mason știm că a avut privilegiul de a-l auzi pe compozitor cântând pe a lui Sonata de trei ori Prima a fost sâmbătă seara, mai la Altenburg când compozitorul și-a cântat Sonata și unul dintre concertele sale în prezență lui Mason, colegul său elev Karl Klindworth, violonistul Ferdinand Laub și violoncelistul Bernhard Cossman A doua ocazie a fost o lună mai târziu, sâmbătă seara, iunie , la Altenburg, când Liszt a cântat "Harmonies du Soir" și Sonata în prezența lui Mason și alții dintre elevii săi Mason a scris: "A fost cel mai bun și a jucat divin" A treia ocazie a fost miercuri dimineața, iunie , când Liszt a jucat Sonata la Altenburg în prezența lui Mason, compozitorul în vârstă de douăzeci de ani și pianistul Johannes Brahms, violonistul Edé Reményi, elevii Karl Klindworth și Dionys Pruckner ( - ), compozitorul Joachim Raff și alții dintre elevii și prietenii lui Liszt Brahms și Reményi erau într-un turneu de concerte în acel moment și au ocolit la Weimar că Brahms ar putea arăta celor mai în vârstă unele dintre compozițiile sale timpurii nepublicate compozitor Ceea ce a început ca o ocazie fericită, cu lectura vizuală strălucită a lui Liszt Scherzo în mi bemol minor greu de lizibil al lui Brahms și o parte din Sonata sa în do major s-au încheiat destul de incomod pentru toți cei implicați Puțin mai târziu, cineva i-a cerut lui Liszt să cânte propria sa sonată, o lucrare destul de recentă pe vremea aceea, şi de care era foarte îndrăgit Fără ezitare, s-a așezat și a început joc Pe măsură ce a progresat, a ajuns la o parte foarte expresivă a sonatei, pe care el mereu impregnat de patos extrem și în care căuta interesul deosebit și simpatia ascultătorilor săi Aruncându-i o privire lui Brahms, descoperi că acesta din urmă moțea în scaunul lui Liszt a continuat să cânte până la sfârșitul sonatei, apoi s-a ridicat și a părăsit camera Eram într-o asemenea poziție încât Brahms a fost ascuns vederii mele, dar eram conștient de asta se întâmplase ceva neobișnuit și cred că Reményi mi-a spus după aceea ce a fost ' Reményi a coroborat relatarea lui Mason într-un interviu pentru "New York Herald" din Ianuarie , prima dată când povestea a fost tipărită Mai târziu a fost retipărită în "Edouard Reményi" de Kelly și Upton (Chicago, ): "În timp ce Liszt juca cel mai sublim elevilor săi, Brahms dormea calm într-un scaun [fotoliu] sau cel puțin părea să facă așa A fost un act care a produs sânge rău printre cei prezenți și toți păreau uimiți și enervați Am fost uluit În ieșind l-am întrebat pe Brahms cu privire la comportamentul său Hie a fost doar o scuză: Ei bine, eu a fost copleșit de oboseală Nu m-am putut abține " ' Pentru dreptate față de tânărul Brahms, era foarte cald în acea zi în Weimar și el fusese călătorind toată noaptea precedentă pentru a ajunge acolo Reményi s-a certat mai târziu cu Brahms și a plecat Weimar pe cont propriu Reményi stătuse lângă Brahms în timpul spectacolului lui Liszt și deși comentariile lui ar fi putut fi exagerate, cu siguranță s-a întâmplat ceva supărat liszt Ani mai târziu, Klindworth ia coroborat incidentul lui Mason, dar "a făcut nu referire specifică la somnolența lui Brahms Postul că a fost foarte cald în Weimar pe iunie este clar din relatarea lui Mason despre conversația sa mult mai târziu cu Brahms la mai , dar niciun comentator nu menționează această împrejurare Brahms a stat zece zile la Altenburg, acceptând ospitalitatea lui Liszt când a plecat, Liszt i-a oferit o cutie de trabucuri ornamentală intitulată "Brams" [sic] Se pare ca Mason și Klindworth au fost greșite în amintirile lor că Brahms a lăsat asta după-amiaza sau în dimineaţa următoare Liszt, evident, a trecut peste ceea ce l-a supărat, dacă a fost Somnolența lui Brahms, dar niciodată nu a ajuns să-și placă prea mult muzica celuilalt Este de regretat că Mason nu ne oferă detalii mai precise despre cum Liszt și-a cântat Sonata, dar știm din relatarea lui Mason că Liszt a căutat empatie ascultătorii săi Secțiunea "dolcissimo con intimo sentimento" în mișcarea lentă s-ar potrivi cu referirea lui Mason la "partea foarte expresivă a sonatei" Dionys Pruckner a spus că pentru a înțelege Sonata trebuia să fi auzit pe Liszt cântând-o, ceea ce nu este mult ajuta-ne Sonata era încă în manuscris la momentul primelor spectacole ale lui Liszt în a fost publicat ulterior de Breitkopf & Härtel, iar copiile tipărite au devenit disponibile în aprilie Ediția originală arată că Liszt a dedicat Sonata unui coleg compozitor și pianistul Robert Schumann, care și-a dedicat în capodopera pentru pian, the Fantezie în do major, către Liszt Liszt a explicat, într-o scrisoare din către biograful lui Schumann Wasielewski, că acesta a fost mijlocul lui de a-și exprima recunoștința pentru dăruirea lui Schumann lui Liszt al Fanteziei "minunoase și magnifice" Dedicația lui Liszt față de Schumann a fost, de asemenea, conceput pentru a repara o breșă personală între cei doi față de coleg compozitor Felix Mendelssohn și să-l convingă pe conservatorul muzical Schumann să aprecieze Muzica mai "modernă" a lui Liszt Conform adnotării lui Liszt de pe pagina de titlu a manuscrisului, el și-a completat-o pe a lui Sonata pe februarie I s-au făcut una sau două modificări în săptămâni în urma şi la mai Liszt i-a spus lui Bulow - Cât despre muzică, mi-am terminat-o Sonata și oa doua baladă După publicarea sa, Liszt a oferit copii tipărite ale Sonatei sale celor care ar putea promova aceasta El a înscris o copie datată aprilie elevului său Dionys Pruckner și a trimis o copie către Bülow, în vârstă de douăzeci și patru de ani, din Berlin, pe care l-a primit în mai De asemenea, a trimis o copie casei Schumann din Düsseldorf, care a sosit la mai Aceasta a fost unsprezece luni după incidentul de somnolență și Brahms, care stătea la Schumann, ca oaspete, a interpretat Sonata pentru soția lui Robert, Clara, ea însăși pianistă și compozitoare concertist Clara a scris în jurnalul ei "Am primit astăzi o scrisoare prietenoasă de la Liszt, în care se atașează o sonată dedicată lui Robert și a număr de alte lucruri Dar ce lucruri groaznice sunt Brahms mi le-a cântat și m-am simțit destul de rău Este mult zgomot pentru nimic - nu o singură idee sonoră, ci cu totul confuz, și nu o expresie armonică clară de găsit nicăieri! Și acum chiar și eu trebuie să-i mulțumesc pentru aceasta [dedicația], este cu adevărat îngrozitor ' Pentru a fi corect cu Clara, soțul ei a avut două luni mai devreme, după o încercare nereușită de a s-a înecat, fusese dus la un spital psihic la Endenich, lângă Castelul Colditz, lăsând-o cu șapte copii de întreținut Țineți minte, de asemenea, că Brahms a fost și a rămas mereu, o prietenă apropiată a Clarei Robert Schumann nu și-a revenit niciodată de la boala mintală cauzată de terțiar neuro-sifilis și a murit la Endenich, probabil din cauza înfometării, doi ani mai târziu, la iulie Ne imaginăm că Brahms îi spusese lui Schumann despre Sonata lui Liszt când, după cum povestește William Mason, Brahms i-a vizitat pe Schumann la Düsseldorf acasă la scurt timp după incidentul de somnolență Această vizită a avut loc în septembrie şi în viziunea autorului de faţă ar tinde să contrazică punctul de vedere exprimat de unii comentatori că Schumann nu a știut niciodată despre dedicarea Sonatei lui, sau chiar a existenţei Sonatei Louis Kentner, în capitolul său din "Liszt", editat de Walker, a scris că Schumann a auzit Liszt cântă Sonata Această noțiune pare să provină din "Liszt" a lui Göllerich, unde Liszt a amintit de un asemenea incident Nu se poate găsi nicio coroborare și este posibil ca Liszt să fi avut l-a confundat pe Schumann cu un alt compozitor, mai ales după trecerea a mai mult de treizeci de ani Liszt dorea sprijin critic în cartierul potrivit pentru Sonata sa și în , înainte de iunie, i-a scris prietenului și susținătorul său Louis Köhler, care a fost criticul pentru "Neue Zeitschrift fur Musik': "Deocamdată îmi permit să vă trimit Sonata mea care tocmai a fost publicată la a lui Hartel În curând vei primi o altă piesă lungă, Scherzo și March, și în curs a verii anii mei de pelerinaj Suita de compoziții pentru pian va apărea la lui Schott; doi ani Elveția și Italia Cu aceste piese am fi făcut pentru prezent cu pianul, pentru a mă dedica exclusiv compozițiilor orchestrale, și să încerce mai mult în acel domeniu care a devenit de multă vreme o necesitate interioară Șapte dintre poeziile simfonice sunt perfect gata și scrise Köhler scrisese deja recenzii preferate ale compozițiilor lui Liszt și au făcut-o a început un schimb de scrisori Liszt îi trimisese anterior copii ale celui mai nou pian al său lucrează și l-a invitat să viziteze Weimar ceea ce făcuse în mai Poate că a avut l-a auzit pe Liszt cântând Sonata sa Köhler a revizuit Sonata cu entuziasm și în cursul recenziei sale a discutat despre Utilizarea de către Sonata a transformării tematice și a declarat cât de emoționat personal a fost de frumusețea lucrării El a lăudat temele lui Liszt pentru "frumusețea și forța centrifugă" și pentru contrastele lor izbitoare A comentat utilizarea ingenioasă a tematicii metamorfoză și, în final, marea artă a întregii opere Recenzia lui era datată iulie de la Königsberg, dar poate că i-a trimis lui Liszt o copie a articolului înainte ca acesta să fie publicat pentru că Liszt a scris la iunie cu "o mie de mulțumiri pentru toată amabilitatea" lucruri pe care mi le scrii Promițând că va transmite alte scoruri recente, Liszt a concluzionat: - Dar de ce vorbesc cu tine despre lucruri prostii? - Descoperirea ta foarte atentă a intenția mea în cel de-al doilea motiv al sonatei spre deosebire de lovitura de ciocan anterioară ['Hammmerschlag'] probabil m-a condus la asta ' Liszt a fost, desigur, deosebit de mulțumit că Köhler a observat creșterea și lirica transformarea motivului loviturii de ciocan (al treilea) (mesa ) în al treilea subiect (mesele , ), ceea ce nu este deloc evident imediat Primul elev al lui Liszt care a cântat Sonata sa, Karl Klindworth, se mutase la Londra devreme pentru a urma o carieră de concert și la iulie likszt i-a scris lui Klindworth la Londra: "Scrieți-mi cum vă pot trimite [două aranjamente Liszt recent publicate] cel mai rapid și mai economic mod - împreună cu Sonata În după-amiaza zilei de octombrie , Liszt și-a interpretat din nou Sonata în biblioteca din Altenburg pe pianul lui favorit Erard Elevii lui, compozitorul Peter Cornelius ( - ) și criticul muzical Richard Pohl, au fost prezenți și au fost mișcați de Sonata și prin interpretarea lui Liszt Sonata a fost precedată de concertul lui Liszt studiază "Un Sospiro" cu un final improvizat de bravura, iar după-amiaza a fost încheiată prin unele improvizații ale unuia dintre invitații săi, organistul parizian Lefébure-Wély Acest Ocazie a fost amintită de Cornelius în "Opere literare" (Leipzig, - ) Premiera oficială a concertului pentru pian în mi bemol al lui Liszt a avut loc la Palatul Ducal din Weimar la februarie , cu Berlioz dirijor și compozitor ca solist Compoziția concertului a continuat și a continuat din și a fost în sfârșit publicat în Concertul folosește principiul transformării tematice la fel ca și cel Sonata, dar într-o structură mai clară cu patru mișcări La aprilie , Karl Klindworth l-a vizitat pe prietenul lui Liszt, compozitorul de operă și dirijor, Richard Wagner, în camerele sale de la Portland Terrace, Regents Park, Londra, iar Wagner i-a scris în aceeași seară lui Liszt: "Klindworth tocmai mi-a cântat marea ta Sonata! - ne-am petrecut ziua singuri împreună, iar după cină trebuia să se joace Draga Franz! Chiar acum erai cu mine; cel Sonata este inexprimabil de frumoasă, grozavă, drăguță, profundă și nobilă - așa cum ești am fost profund mișcat de asta și toate mizeria mea londoneză au fost imediat uitate Klindworth m-a uimit prin jocul lui; nu mai puțin un bărbat s-ar fi putut aventura să joace pe tine lucrează pentru mine pentru prima dată El este demn de tine Cu siguranță, cu siguranță a fost frumos Klindworth nu a publicat niciodată o ediție a Sonatei, deși a făcut și alte lucrări ale lui Liszt, în special concertele pentru pian și Studiile Transcendentale A supraviețuit în vârsta de înregistrare, dar nu a lăsat înregistrări pentru posteritate La iulie , la o serată la Altenburg, Carl Tausig ( - ) a cântat câteva piese Carl Tausig a fost un minune de paisprezece ani, a fost cel mai strălucit elev al lui Liszt și a fost dedicatul valsului Mephisto al lui Liszt El și tatăl său Aloys, un pian respectat profesor, au fost prezentate lui Hans von Bülow și diverșilor membri ai școlii din Weimar Bülow a jucat trei dintre propriile sale lucrări, iar Liszt a încheiat jucând Scherzo și al lui sonată După aceea, toți au coborât la hotelul Erbrinz pentru cină Tânărul elev genial al lui Liszt, pianist și compozitor, Hans Von Bronsart ( - ), l-a auzit pe Liszt cântând Sonata sa la Altenburg în iulie , probabil cea de mai sus spectacol din iulie și a scris în "Neue Zeitschrift für Musik: "În ceea ce privește forma și dezvoltarea sa auto-stipulată, acesta este unul dintre evenimentele singulare ale timpurile moderne, de parcă ar fi o continuare a sonatelor din perioada târzie a lui Beethoven, o lucrare pentru consideră un nou început pentru Sonata În aprilie , Bülow a cântat Sonata pentru Liszt, probabil pentru prima dată a scris Liszt lui Richard Pohl a doua zi: "Büow a cântat pentru mine câteva piese destul de minunat, printre altele polonezele mele și Sonata ' În ianuarie , Liszt a putut să se deplaseze doar în cârje din cauza furunculelor dureroase de pe picioare El a reușit să ajungă la Teatrul din Weimar pe ianuarie pentru a conduce primul interpretarea celui de-al doilea concert pentru pian în la major cu tânărul de douăzeci și șapte de ani Hans von Bronsart ca solist Liszt era foarte atașat de Bronsart, pe care îl chema Hans II (Bülow fiind Hans I) Bronsart și Bülow aveau aceeași vârstă și erau apropiați prieteni Cel de-al doilea concert este mai mult un poem ton în stil, are o formă mai puțin clasică, și folosește principiul transformării tematice într-o măsură și mai mare decât prima concertul face Liszt a numit-o la început "Concert Symphonique", poate pentru a-i sublinia pasaje orchestrale dramatice Starea dureroasă și invalidantă a lui Liszt l-a împiedicat să călătorească la Berlin prezent la premiera oficială a Sonatei care a fost susținută de Bülow pe ianuarie la hotelul Englischenhaus din Berlin Premiera a avut loc la una din trei seri pentru a prezenta noilor triouri cu pian de César Franck și Volkmann publicului berlinez și să boteze primul pian cu coadă al lui Carl Bechstein În afară de personalul lui Bulow în legătură cu Liszt, se poate ca Bülow să fi fost ales să primească Sonata pentru a o împrumuta autoritatea capacităţii sale intelectuale şi a staturii sale După concert, Bülow a raportat că aliatul și compozitorul Liszt Felix Draeseke l-a lăudat atât Sonata cât și interpretarea lui Bülow Bülow ia scris a doua zi lui Liszt: "Sunt să-ți scriu a doua zi după o zi grozavă Ieri seară am cântat Sonata ta pentru prima dată în fața publicului berlinez, care m-a aplaudat din toată inima și m-a sunat înapoi ' Recenziile din ziare despre Sonata în sine erau oarecum amestecate Prietenul de multă vreme loial al lui Liszt, Franz (Karl) Brendel, a menționat în "Neue Zeitschrift für" Musik' din ianuarie că a fost interpretată o nouă sonată a lui Liszt, descriind lucrare ca fiind "în manuscris" Această descriere este derutantă ca Louis Kohler de aceeași ziarul a revizuit Sonata după ce a primit o copie tipărită de la Liszt în iulie în urma publicării sale de către Breitkopf & Härtel Otto Gumprecht de la "Nationalzeitung" a numit Sonata "o invitație la șuierat și călcat cu picioarele Oscar Eichberg, totuși, a arătat un oarecare entuziasm în "Neuer Berliner Musikzeitung' Gustav Engel a scris în "Spener'schen Zeitung" din ianuarie : "Al doilea articol din concert a fost o Sonată de Liszt (B minor) Are particularitatea de constând dintr-o singură mişcare foarte extinsă Anumite teme principale stau la baza întregul Printre ele, primul este de o asemenea calitate încât aproape se poate discerne caracterul lucrării numai prin ea Structura se sprijină pe efuzii armonice și ritmice care nu au nici cea mai mică legătură cu frumusețea Chiar și prima temă trebuie să fie respins ca complet neartistic Desigur, ceea ce obținem în timpul dezvoltării este mai rau Engel concluzionează că "abia dacă este posibil să fim mai departe de legitim proceduri decât este cazul aici ' În urma recenziei dureroase a lui Engel, Bülow, destul de înțeles supărat, i-a scris "Spener'schen Zeitung" demarând astfel o corespondență acrimonioasă Liszt a încercat calmează-l pe prietenul său virtuoz foarte încordat: "Nu pot adopta decât un anumit grad de curiozitate pasivă, continuându-mi drumul creând noi lucrări, fără a fi tulburat de lătrat sau muşcătură ' Mai târziu, în , când Bülow a fost invitat să susțină un recital la Leipzig, a oferit Variațiunile "Diabelli" ale comitetului lui Beethoven și Sonata lui Liszt Ferdinand David a răspuns, cerându-i să arunce Sonata pe motivul declarat că onorariul mic de șase lui d'or nu a dat dreptul organizatorilor să ceară de Liszt, doar Bach şi Beethoven "Oamenii au auzit că joci lucrurile stăpânului tău în public, arată-le că tu să înțeleagă nu mai puțin lucrările maeștrilor mai vechi ' Bulow a fost înțeles înțepat de ofensitatea gratuită a răspunsului, inclusiv descrierea Sonatei ca un "lucru" A perseverat cu Sonata Liszt, totuși, cântând-o de trei ori în public, la Berlin și Leipzig, între și Bulow nu a publicat niciodată o ediție a Sonatei Liszt deși a publicat o ediție, pe care Liszt a lăudat-o cu căldură, a Sonatelor Beethoven Bukow nu a supraviețuit în era înregistrării discurilor Peter Cornelius a fost un alt susținător al Sonatei El a plănuit să-i dedice o prelegere la Viena în ca parte a unei serii de trei prelegeri, celelalte două tratând Sonata "Hammerklavier" de Beethoven și Sonata Fa dies minor de Schumann Cornelius a discutat cu compozitorul părerile sale despre Sonata Liszt, dar de fapt nici una dintre prelegeri a avut loc pentru că după ce a cercetat subiectul Cornelius a simțit că nu-i poate face dreptate Fiica lui Liszt, Blandine, i-a scris însoțitoarei lui Liszt, Carolyne von Sayne-Wittgenstein la mai de la Paris despre compozitorul francez Charles Gounod: "Gounod este foarte prietenos și entuziasmat de muzica tatălui meu I-a cântat Sonata căreia i-a fost dedicată "Bénédiction de Dieu dans la Solitude" de Robert Schumann și Liszt (Saffle și Deaville, pagina ) Liszt a fost la Paris între mai și iunie A fost prima sa vizită la Paris în mai bine de șapte ani - La casa familiei Metternich a luat masa cu Liszt Gounod, care adusese cu el partitura ultimei sale opere, Faust, o operă care se vorbea deja în oraș Liszt a scris: "I-am prezentat valsul lui pentru desert - spre marea distracție a celor care ascultă ' (Walker, pagina ) La august , la trei zile după concertul de deschidere a Festivalului de la Karlsruhe la Court Opera House, elevul lui Bülow Alide Topp a jucat pentru Liszt, care a scris: "[Ea] este pur și simplu o minune Ieri a cântat pentru mine pe de rost Sonata mea și Valsul "Mephisto" într-un mod care m-a vrăjit Pianistul englez și elevul lui Liszt Walter Bache ( - ) l-a auzit adesea pe Liszt cântând pe propriul său lucrări În martie , elevul Liszt, în vârstă de douăzeci și trei de ani, l-a auzit pe compozitor cântând Sonata la Roma pentru un grup de elevi și poate în aprilie în Boesendorfer salon din Viena Bache a fost cu Liszt șaptesprezece veri la Roma și înapoi acasă în Anglia a interpretat și a promovat cu entuziasm lucrările lui Liszt, inclusiv Sonata Luni, mai , elevul de șaptesprezece ani din Liszt Georg Leitert ( - ), mai târziu a studiat la Weimar cu Liszt, a cântat Sonata "Hammerklavier" a lui Beethoven și Sonata Liszt în micul auditoriu al sălii de concert din Budapesta câștigând aplauze pentru el însuși și compozitorul Eleva Liszt Sophie Menter ( - ) a fost prezentă compozitorul şi apropiaţii lui muzicali (Legany) Duminică, ianuarie , la una dintre diminețile muzicale ale lui Liszt în sala Presbiteriul bisericii parohiale din interiorul orașului, Budapesta, elevul Liszt de optsprezece ani Róbert Freund ( - ) a interpretat Sonata lui Liszt, iar Liszt însuși a interpretat unele dintre ele aranjamente proprii (Legany) Robert Freund studiase cu Moscheles, iar două veri cu Schumann prietenul Wensel care poate să fi oferit o introducere la Brahms În Freund a studiat la Berlin sub Tausig Când Freund se afla la Budapesta în , Liszt a sosit Decembrie pentru un sejur de câteva luni Freund continuă în memoriile sale nepublicate (Sursa: "Etelka Freund" ( - ) de Allan Evans: site-ul web "Arbiterrecords"): "După ce a stat în zadar de mai multe ori sub [fereastra lui Liszt] (a rămas în vechiul casa parohială - acum dispărută), mi-am făcut în sfârșit suficient curaj, am intrat în casa în care am a dat peste servitorul său în casa scării și a fost primit prompt Am cerut permisiunea juca ceva pentru el și, ca răspuns la întrebarea lui despre ce aș juca, i-am spus "B Sonata minoră" - o piesă destul de necunoscută la acea vreme Nu părea nici pe departe Gândește-te la propria sa sonată pentru că m-a întrebat din nou: "Ce sonată?" L-a ascultat pe primul parte fără comentarii Doar la secțiunea "Grandioso" în re major m-a îndemnat Înainte de "Andante", m-a întrerupt și m-a întrebat dacă aș fi dispus să joc Sonata duminica viitoare în reședința lui la un matineu Am plecat, foarte bucuros și am văzut lumea întins la picioarele mele De atunci am avut permisiunea sa-l vizitez in fiecare marti si vineri dupa amiaza Întotdeauna am avut norocul să-l văd singur În saloane Liszt a dat impresia a unui om de lume sofisticat, poate chiar oarecum afectat; firma mica sau când erai singur cu el, însă, simțeai impactul total al măreției lui personalitate impunătoare, venerabilă, incredibil de ingenioasă Calmul blând și sublimul claritatea judecății sale, universalitatea minții sale, simplitatea și noblețea înnăscută a confortul lui era incomparabil Róbert Freund s-a impus ulterior ca pianist și profesor la Zürich Sora lui Etelka Freund a fost, de asemenea, pianistă și profesoară și, ca și Róbert, a fost prietenă cu Brahms August Stradal ( - ), pianistul boem care mai târziu a intrat în cursul de master al lui Liszt la Weimar, în septembrie , a cântat Sonata pentru compozitor când era adolescent în anii Ferruccio Busoni ( - ) a jucat pentru Liszt la martie la vârsta de șapte ani și mai târziu a luat lecții de la pianistul rus și elevul lui Liszt Arthur Friedheim ( - ) Busoni a devenit un distins savant și pianist Liszt și a interpretat adesea Sonata și alte lucrări ale lui Liszt, deși nu a studiat niciodată cu Liszt însuși Mai târziu, Busoni l-a învățat pe Egon Petri, care a devenit el însuși un distins interpret și profesor Liszt Liszt a rămas cu familia Wagner la Bayreuth între martie și aprilie a sărbătorit ziua onomastică a lui Wagner pe aprilie, când Wagner i-a dat lui Liszt o copie semnată a lui autobiografia recent publicată "Mein Leben" și după-amiaza a cântat primul act de "Parsifal" cu Liszt însoțindu-l la pian Seara Liszt a cântat al lui sonată Cosima (care a fost fiica lui Liszt, soția lui Wagner și fosta soție a lui Bülow) a scris în jurnalul ei despre o "zi minunată și prețuită, în care pot mulțumi cerului pentru sentimentul reconfortant că nimic - nicio despărțire profund tragică a căilor, nicio răutate asupra parte a altora, nicio diferență de canale - ar putea vreodată să ne despartă trei - Oh, dacă ar fi este posibil să adăugați un al patrulea [Bülow] la numerele noastre aici! Dar aceasta este o soartă inevitabilă interzice și pentru mine orice bucurie și exaltare se termină cu un strigăt îngrijorat către ființa mea interioară! Aceasta a fost ultima ocazie documentată în care Liszt și-a cântat Sonata Nu a dat niciodată o interpretare publică a Sonatei sale și, cu excepția cazului în care legendarul cilindru de ceară apare unul ziua, nu a lăsat nicio înregistrare a cântării sale pentru posteritate Compozitorul, pianistul și organistul Camille Saint-Saens a interpretat Sonata într-un aprilie Concert din în Sala Pleyel din Paris Liszt a apreciat foarte bine Saint-Saens ca fiind un interpret al pianelor lui Liszt Saint-Saens și-a exprimat adesea propria dislke față de excesele romantice ale interpretării și reproducerea înregistrărilor sale de pian proprii lucrările confirmă acest lucru cel puțin într-o oarecare măsură Elevul lui Tausig Oscar Beringer a susținut premiera britanică a Sonatei în St James's Hall la aprilie Ateneul a observat: "În legătură cu această Sonata, opiniile nu sunt deloc probabil să fie unanim ' Al doilea spectacol britanic a fost susținut de Jessie Morrison, o elevă a lui Frits Hartvigson, la mai Bülow a interpretat din nou Sonata, de data aceasta la Viena pe ianuarie Liszt a fost în Budapesta la acea vreme Criticul vienez Edward Hanslick a descris Sonata drept "a moară strălucitoare, acționată cu abur, care funcționează aproape întotdeauna inactiv Era "nedumerit, atunci șocat și în cele din urmă depășit cu o hilaritate irezistibilă Cine a auzit asta, și găsește că este frumos, este dincolo de ajutor Bülow a susținut un recital complet Liszt la Budapesta la februarie A început cu Sonata și a continuat cu selecții din volumul elvețian al Années de Pèlerinage, Paysage, Feux-follets, Waldesrauschen, Gnömenreigen, a doua Poloneză și St Francisc de Paola mergând pe ape A urmat un concert format din Ultimele cinci sonate ale lui Beethoven Liszt a fost prezent în audiență și a scris a doua zi lui Denés Pázmándy, redactorul al Gazette de Hongrie, care era un ziar în limba franceză din Budapesta - Vrei să știi impresia mea despre concertul de ieri la Bülow? Cu siguranță trebuie să aibă fost la fel ca al tău, ca al nostru al tuturor, al întregului public inteligent al Europa Pentru a-l defini în două cuvinte: admirație, entuziasm Acum douăzeci și cinci de ani Bülow a fost elevul meu în muzică, la fel cum cu douăzeci și cinci de ani mai devreme fusesem elevul meu respectat şi iubit maestru Czerny Dar lui Bülow i se dă să lupte mai bine și cu mai mult succes decât mine Admirabila sa ediție Beethoven îmi este dedicată ca "fructul învăţătura mea" Aici, însă, maestrul a învățat de la elev, iar Bülow continuă preda prin virtuozitatea sa uimitoare la tastatură, precum și prin muzical său excepțional învăţând, şi acum şi prin conducerea sa inegalabilă a orchestrei Meiningen Acolo ai progresul muzical al timpului nostru!' Liszt, în scrisoarea sa către Gazette de Hongrie, pare să fi sugerat că Bülow jocul era mai degrabă obiectiv decât subiectiv William Mason, în memoriile sale, s-a gândit că jocul lui Bulow în general era "departe de a fi pasionat sau temperamental" Clara Schumann a fost mai tranșantă: "Pentru mine, el este cel mai obositor jucător nicio atingere de vigoare sau entuziasm, totul este calculat Elevul englez al lui Liszt, Walter Bache, a interpretat Sonata în concertul anual al lui Liszt la noiembrie The Musical Times a exprimat opinia că "elaborarea acestui Rapsodia, numită greșit o sonată, este pentru gândirea noastră pozitiv urâtă Bache a interpretat-o din nou în aceeași sală din Londra, în următorul său recital anual de la Liszt octombrie (aceasta a fost data nașterii lui Liszt) The Musical Times a exprimat opinia că lucrarea nu avea dreptul la titlul "sonată" decât dacă operele clasicului maeștrii să fie redenumite Arthur Fiedheim, elevul, secretarul și asistentul lui Liszt în ultimii șase ani din viața lui Liszt, cu excepția cazului în turneele de concerte, a declarat în memoriile sale: "În anii următori, von Bülow s-a orientat către lucrări mai complicate, cum ar fi, de exemplu, The Sonata în si minor, deși a obținut foarte puțin succes la public sau la critici pentru că stilul său obiectiv de a cânta nu se preta acestui gen de muzică ' Friedheim a preluat Sonata în anii și a studiat-o cu Liszt A jucat-o pentru Liszt la Viena în aprilie , l-a interpretat acolo în aprilie/mai și l-a interpretat în prezența lui Liszt la Leipzig în mai A interpretat-o la Weimar Musikfest la mai , în prezența lui Liszt și a colegilor elevi Hugo Mansfeldt ( - ) și Emil von Sauer ( - ) Friedheim, în memoriile sale, a citat dintr-o scrisoare pe care a primit-o din anii lui Mansfeldt mai târziu, în : "Dragul meu Friedheim, prieten de altădată - Te-ar putea interesa să auzi o remarcă Liszt făcut despre tine acum mulți ani Poate că nu ți s-a spus niciodată În anul festivalul a avut loc la Weimar, la acea vreme casa lui Liszt Am fost în public la asta ocazie A doua zi, Emil Sauer mi-a spus că era cu alții lângă Liszt când tu cântau Sonata, iar când ai terminat Liszt s-a întors către cei din jurul lui și a spus: "Așa am gândit eu compoziția când am scris-o" Pot concepe nr lauda acordată cuiva mai mare ' Biograful oficial al lui Liszt, Lina Ramann, a auzit aceeași performanță, dar nu a fost așa entuziast, descriindu-l ca fiind "clar ca formă, matur din punct de vedere tehnic, dar și rece din punct de vedere tehnic" Elevul american al lui Liszt, William Dayas ( - ) a cântat Sonata în prezența lui Liszt la septembrie la festivalul Allgemeine Deutscher Musikverein care a fost a avut loc în acel an la Leipzig În anul următor, Liszt a aranjat să viziteze Anglia, iar elevul său englez Walter Bache a întrebat compozitorul să cânte la pian în public în timpul acestei vizite Liszt a răspuns pe februarie : "Bülow, Saint-Saëns, [Anton] Rubinstein și tu, dragă Bache, cântă compozițiile mele mult mai bine decât ceea ce a mai rămas din sinele meu umil Liszt a vizitat de fapt Anglia în aprilie Vizita sa a fost un mare succes și a făcut-o în de fapt cânta una sau două dintre compozițiile sale la o recepție Franz Liszt a fost la Bayreuth pentru Festivalul Wagner unde la iulie , la vârsta de șaptezeci și patru, a murit, oarecum pe neașteptate, după o scurtă boală In timpul vietii lui Sonata a fost acceptată doar într-un mic grup de prieteni muzicali și nu a trăit niciodată experimentează popularitatea sa larg răspândită de mai târziu ca realizare supremă pentru pian Spectacolele au devenit ulterior mai frecvente Vladimir de Pachmann ( - ) a interpretat Sonata pe aprilie la New York ca parte a unui program all-liszt (Sursa: Mark Mitchell - articol pe internet) Anton Rubinstein ( - ), celebru pianist, compozitor și coleg de multă vreme și prieten al lui Liszt, a interpretat Sonata la începutul ultimului concert (nr ) al a doua serie de "Prelegeri ilustrate" la Conservatorul din Sankt Petersburg în - Arthur Friedheim a interpretat-o la Carnegie Hall din New York în , din nou la New York de patru ori între și și adesea în Europa Pianistul și compozitorul de origine rusă Leopold Godowsky ( - ) interpretat de Sonata la Conservatorul de Muzică din Chicago la ianuarie și martie Ignacy Paderewski ( - ), celebrul pianist polonez, l-a interpretat la Carnegie Hall, un recenzie publicată în New York Times de duminică, noiembrie Pianistul și compozitorul de origine poloneză Ignaz Friedman ( - ) a interpretat-o la Berlin, un recenzie fiind publicată la februarie A interpretat-o și la Stockholm pe noiembrie , Viena la decembrie , Budapesta la februarie și Copenhaga la octombrie Elevii Liszt Emil Sauer, Eugen d'Albert ( - ), Moriz Rosenthal ( - ), Arthur Friedheim, Sophie Menter, Vera Timanoff ( - ) și Frederic Lamond ( - ) a participat la Festivalul Liszt de la Budapesta în perioada - octombrie la Academia de Muzică Liszt Friedheim a cântat Sonata, d'Albert poloneza în mi major și Lamond Fantezia Don Giovanni Harold Bauer ( - ), celebrul pianist englez și elev al lui Paderewski, a interpretat Sonata de la Carnegie Hall în după-amiaza zilei de marți decembrie , o recenzie fiind publicată a doua zi în New York Times La începutul secolului XX au fost interpretate Sonata de Emil Sauer, Rafael Joseffy ( - ), Moriz Rosenthal și Eugen d'Albert printre elevii de mai târziu Liszt D'Albert găsise Sonata neatrăgătoare încă la zece ani după moartea lui Liszt, el era executând-o cu entuziasm Joseffy a publicat una dintre cele mai vechi ediții ale Sonata (acum publicată de Schirmer) Busoni a scris că, în , după ce a cântat Sonata lui Liszt elevului lui Sgambati, "el Mi-a sărutat capul și a spus că i-am amintit destul de mult de maestru, mai mult decât de elevii lui adevărați Busoni a cântat Sonata în mod regulat în turneul său din Ungaria, Europa și America în - Edouard Risler ( - ) a cântat Sonata la Centenarul Liszt la Heidelberg în Saint-Saens a scris: "Dacă trebuie acordat un premiu, ar trebui să-l dau lui Risler pentru interpretarea sa magistrală a mare sonată în si minor El a profitat din plin de ea în orice fel, în toată puterea ei și în toate delicatețea ei Când este dat în acest fel, este una dintre cele mai frumoase sonate imaginabile Dar o astfel de performanță este rară, pentru că depășește artistul obișnuit Puterea unui atlet, ușurința unei păsări, capricios, farmec și o înțelegere perfectă a stilului în generale şi ale stilului acestui compozitor în special sunt calificările necesare pentru efectuează această lucrare Este mult prea dificil pentru majoritatea virtuozilor, oricât de talentați ar fi ' Unele surse sugerează că Risler era un elev Liszt, dar avea doar treisprezece ani când Liszt a murit și nu este menționat de Göllerich Compozitorul și pianistul maghiar Béla Bartók a făcut un studiu special al Sonatei pe când era încă student, dar a părăsit-o pentru că a găsit prima jumătate "rece și goală" La scurt timp după, l-a auzit pe compozitorul și pianistul maghiar Ernst Dohnányi dând un perfect interpretarea Sonatei, dar chiar și atunci era încă departe de a o înțelege niste ani mai târziu s-a întors la Sonata pentru că "dificultățile ei mă interesau" El treptat a ajuns să-i placă la fel ca și lui Dohnányi Pianistul, compozitorul și editorul german Artur Schnabel s-a specializat în Mozart, Beethoven, Schubert și Brahms, dar interpretate de Sonata Liszt pentru o perioadă în anii Alfred Cortot, pianist francez și editor al lucrărilor pentru pian ale lui Liszt, a înregistrat primul disc al Sonata din Pianistul ruso-american Vladimir Horowitz a cântat Sonata în New York-ul său a debutat în , dar criticii au fost împărțiți în ceea ce privește interpretarea sa: Olin Downes din New York Times a numit-o "o concepție nobilă și pașnică, a citind că a dominat orice altceva ștampila Horowitz cu cele mai multe, dacă nu toate calitățile unui mare interpret ' Pe de altă parte, Pitts Sandorn din New York Telegram a constatat că Sonata 'a oscilat între intelectualism și orgii de masacru de mare viteză, realizând a obliterarea generală a ritmului și distrugerea designului ' Horowitz a înregistrat Sonata pe disc în Serghei Rachmaninoff, compozitor și pianist ruso-american, interpretat de Sonata adesea în timpul turneelor sale de concerte ulterioare, dar oferta sa de a-l înregistra pe disc nu a fost acceptată Reproducerea înregistrărilor cu role de pian au fost realizate din Sonata de către elevii lui Liszt Eugen d'Albert, Arthur Friedheim și Josef Weiss Au fost realizate și de Paul Gayraud Friedrich Keitel, Ernest Schelling și Germaine Schnitzer Scriitorul are, prin bunăvoința lui Denis Condon, a transferat la CD-urile d'Albert și Schelling, dar nu a făcut-o a localizat totuși oricare dintre celelalte role În special, scriitorul nu a reușit încă să localizeze rola Friedheim Triphonola care ar fi dintre cele mai mari istorice și muzicale semnificaţie Denis Condon are un pian cu reproducere Rönisch capabil să cânte Triphonola rulouri Ulterior, mulți alți pianiști au realizat înregistrări care au fost emise la rpm și rpm și există în prezent un număr mare disponibil pe CD, unele fiind reeditări Niciun elev Liszt nu a înregistrat vreodată Sonata pe disc Aici trebuie să lăsăm istoria performanței Sonatei, observând totodată că este în zilele noastre o parte din repertoriul fiecărui pianist de frunte și poate chiar să fie cel mai piesă interpretată frecvent în sala de concerte Prototipurile Sonatei Liszt Sonata lui Hummel în fa diesis minor opus compusă în Octavele de deschidere ale barelor - ar fi putut inspira octavele motivului B al lui Liszt sonată Hummel, în plus, a folosit o tranziție foarte cromatică, sugerând diverse chei îndepărtate, înainte de o lungă perioadă pe dominanta relativului major a stabilit-o ca adevărata a doua cheie Prin acest mijloc orice amintire a tastei tonice a fost ștearsă și relativ majoră părea satisfăcător de exotică Liszt, care a admirat și a jucat Sonata lui Hummel, a folosit o procedură similară în propria sa Sonata Sonata în si bemol major a lui Beethoven "Hammerklavier" opus compusă și publicat în Integrarea fuga în forma sonată a fost realizată de Beethoven cu succes în sonatele sale târzii pentru pian Liszt studiase cu elevul lui Beethoven, Carl Czerny, și știa toate sonatele lui Beethoven În special, Liszt a jucat adesea pe Beethoven Sonata "Hammerklavier", a cărei mișcare finală este o fugă masivă, și obișnuia să facă cereți potențialilor elevi să joace fuga Liszt a integrat cu succes o fugă în propria sa sonată Fantezia lui Schubert în do major "Wanderer" opus D compus în Aproape toate temele sunt transformări ale motivului ritmic de deschidere Ultimul mișcarea începe cu o expunere fugară a unei teme bazate pe motivul de deschidere Liszt a interpretat des fantezia "Wanderer" L-a aranjat pentru două piane și pentru pian și orchestra și a editat și partitura pentru pian Liszt a fost influențată de cea a lui Schubert scrierea pentru pian și procedeele în propria sonată Fantezia lui Schumann în do major opus compus în publicat în Schumann integrează o secțiune lentă în prima sa mișcare din care, într-o analiză, este ceea ce face Liszt în Sonata sa Schumann și-a dedicat Fantezia lui Liszt, care a jucat-o și l-a admirat Liszt și-a dedicat propria sonată lui Schumann Fantezia lui Chopin în fa minor opus compus și publicat în Liszt era un prieten cu Chopin la Paris în anii și era familiar și admirat Compozițiile pentru pian ale lui Chopin Chopin integrează o secțiune lentă în prima mișcare forma sonată a Fanteziei sale care, într-o analiză, este procedura pe care Liszt o efectuează în Sonata lui Mișcarea lentă a "Grosses Konzertsolo" a lui Liszt din , mai târziu aranjat de Liszt ca "Concerto Pathétique" al său, este un omagiu al lui Liszt la încetul lui Chopin secțiunea fanteziei sale În același timp fiecare personifică psihologic și diferențe emoționale dintre Chopin și Liszt Sonata lui Chopin în si minor opus compusă în , publicată în În ceea ce privește cheia: Sonata lui Chopin și sonata lui Liszt sunt fiecare în tonalitate de si minor și se termină în tonică major În ceea ce privește prima mișcare (în formă de sonată a primei mișcări) a sonatei în si minor a lui Chopin și sonata în si minor a lui Liszt (întregul fiind privit ca fiind în prima mișcare sonata formă): Fiecare prim subiect este într-o dispoziție de "furtună și stres", și fiecare prim subiect înflorește în jos Cel de-al doilea subiect al lui Chopin și al treilea subiect al lui Liszt sunt fiecare în relativă majoră care duce la subdominanta minoră și fiecare recapitulează clasic, subiectul lui Chopin fiind în a dispoziție de bucurie senină care duce la regret și starea lui Liszt într-o dispoziție sau bucurie agitată care duce la întristare Liszt a folosit aceeași procedură pe care Hummel și Chopin au folosit-o pentru a face o tranziție la al doilea subiect Chopin a comprimat recapitularea în prima mișcare a lui si minor (și si bemol minore) sonate Liszt a urmat o procedură similară, comprimând recapitularea lui propria sonată cu aproximativ la sută Liszt a păstrat întregul subiect al primului său, în timp ce Chopin a omis tot primul subiect subiect al sonatei sale în si minor și cea mai mare parte a primului subiect al sonatei sale în si bemol minor Ambii compozitori au păstrat întregul "al doilea grup" al lor în recapitularea lor (Cel "al doilea grup" pentru Chopin compus din al doilea subiect al său și "al doilea grup" pentru Liszt a compus din al doilea și al treilea subiect ) Cât despre Scherzo: Sonata în si minor a lui Scherzo de Chopin este în cheia enarmonică a mi bemol major Acest este și cheia falsei expunere și a falsei recapitulări a Liszt B minor sonată Cel de-al doilea subiect al finalei sonatei în si minor a lui Choppin face, de asemenea, un aspectul enarmonic în acea tonalitate Liszt a admirat și a cântat sonatele în si bemol minor și si minor ale lui Chopin El în special a admirat sonata în si minor a lui Chopin "Cvasi-Faust" al lui Alkan publicat în Grande Sonate "Les Quatres Ages" a lui Alkan conține mișcarea sa "Quasi-Faust" în re ascuțit minor Primul subiect al lui Alkan, într-o dispoziție de "furtună de stres", constă dintr-un motiv de octavă prototip al motivului B al lui Liszt urmat de un motiv de lovitură de ciocan prototip al lui Liszt motivul C Primul subiect al lui Liszt, tot într-o dispoziție de furtună și stres, constă în subiectul lui Liszt motivele B și C combinate constrapunctiv Al doilea subiect al lui Alkan, într-o dispoziție neveselă, este o transformare lirică prin mărirea motivului loviturii de ciocan al lui Alkan și recapitulează clasic Al treilea lui Liszt subiectul, într-o stare de bucurie agitată care duce la întristare, este o transformare lirică prin intermediul mărirea motivului loviturii de ciocan al lui Liszt și recapitulează clasic Cel de-al doilea subiect al lui Liszt are o mare asemănare în starea de spirit cu cel de-al doilea triumfător transformarea de către Alkan a celui de-al doilea subiect al lui Alkan În plus, ei împărtășesc un puternic asemănare atât tematic, cât și în scrisul lor pentru pian Cel de-al doilea subiect al lui Alkan se recapitulează clasic în tonic Al doilea și al treilea lui Liszt subiecţii recapitulează şi ei clasic în tonic Ambii compozitori au păstrat întregul "al doilea grup" al lor în recapitularea lor (Al doilea grup pentru Chopin compus din al doilea subiect al său și "al doilea grup" pentru Liszt s-au adunat din al doilea și al treilea subiecte ) Mișcarea Quasi-Faust a lui Alkan conține o fugă (în opt părți) care reprezintă mântuirea lui Faust "Scherzo" din Sonata lui Liszt este, de asemenea, o fugă (în trei părți) dar mântuirea lui Faust are loc mai târziu, la sfârșitul Sonatei Liszt În anii , Liszt a locuit la Paris și a devenit prieten și coleg muzical cu Charles- Valentin Alkan Știm dintr-un comentariu făcut de Liszt la un masterclass că el cunoștea muzica de pian a lui Alkan Sonata Liszt și elevii Elevii Liszt cu legături documentate cu Sonata au fost: Eugen d'Albert - British , , Walter Bache - britanic , Hans von Bronsart - german Hans von Bülow - German , , ,, Peter Cornelius - german William Dayas - american Robert Freund - maghiar Arthur Friedheim - rusă , , , Rafael Joseffy - maghiar , Karl Klindworth - germană , , Georg Leitert - germană William Mason - american Jose Vianna da Motta - portughez Dionys Pruckner germană Moriz Rosenthal - polonez , Emil von Sauer - germană , Bernhard Stavenhagen - german August Stradal - Boema Carl Tausig - polonez Josef Weiss - germano-maghiar Cifrele afișate mai sus alături de numele elevului Liszt indică faptul că Liszt elevul în cauză a avut una sau mai multe dintre următoarele legături documentate cu Sonata, și anume că el: a studiat Sonata cu Liszt l-a auzit pe Liszt cântând Sonata sa a interpretat Sonata pentru Liszt sau în prezența lui a editat Sonata într-o ediție publicată a înregistrat Sonata pe rol de pian a interpretat Sonata Niciun elev Liszt nu a înregistrat vreodată Sonata pe disc Tradiția Liszt Tradiția Liszt, prin elevii săi Bernhard Stavenhagen și Berthold Kellermann, a fost expusă de elevul lor Tilly Fleischmann în "Aspecte ale tradiției Liszt" de Tilly Fleischmann, editat de Michael O'Neill (Adare Press, Magazine Road, Cork, Michael O'Neill scrie: "Aspecte ale tradiției Liszt" surprinde pentru noi esența teoriei și practicii jocul la pian care era curent printre studenții și discipolii lui Franz Liszt și sunt acum în pericol de a se pierde În această carte Tilly Fleischmann ne prezintă idei legate de interpretare și tehnică, bazată în principal pe studiile ei cu Stavenhagen și Kellermann la Royal Academia de Muzică, München, în primii ani ai acestui [al XX-lea] secol multi celebri piesele lui Chopin și Liszt sunt examinate în detaliu cu referire la degetare, frazare, pedalat, dinamică, rubato - chestiuni de interes pentru pianiștii amatori și profesioniști ca' Născută în Cook în , fiica organistului Catedralei Sf Maria, Tilly Swerz a fost trimisă la München de tatăl ei în pentru a studia cu Bernhard Stavenhagen, apoi an pianist celebru la nivel internațional, care a predat la Academia Regală de Muzică din München, din , iar în a fost numit Director La concertele orchestrale acolo ea interpretat de Weber Konzertstück sub Stavenhagen și de Pianul Schumann Concert sub conducerea lui Felix Mottl, director general de muzică la München și de mulți ani dirijor al Wagner Festspiele din Bayreuth După ce a dat un număr de succes recitaluri la München, după ultimul dintre ele a fost invitată să cânte pentru Prince and Princess Ludwig al Bavariei la castelul lor din Nymphenburg Pe când era încă studentă la Academie, a cunoscut un alt student, Aloys Fleischmann, care studia compoziția cu Josef Rheinberger S-au căsătorit în și s-au dus la locuiește în Cork Ea a fost prima pianistă irlandeză care a oferit o emisiune BBC [și] prezentată programe all-Liszt pentru a marca centenarul nașterii compozitorului în și a cincizecea aniversare de la moartea sa în ' Cartea lui Tilly Fleischmann, care conține experiența ei de predare de viață, compusă din pagini și câteva sute de ilustrații și nu au putut fi publicate din cauza cost relativ ridicat "În calitate de student o dată al doamnei Fleischmann, mi-a trecut prin minte că o versiune prescurtată ar putea fi puse în circulație prin abonament privat Răspunsurile afirmative la o circulară de anchetă au fost atât de numeroase încât să justifice proiectul, deci și ediția de față a luat ființă Producând această carte, am încercat să înregistrez ceea ce am învățat la München la începutul lui acest secol de la profesorii mei Bernhard Stavenhagen şi Berthold Kellermann în ceea ce priveşte cântatul la pian în general, și interpretarea lui Chopin și Liszt în special Tilly Fleischmann continuă: "În perioada studenției mele, care a venit la sfârșitul uneia dintre cele mai mari epoci ale artistice și activitatea creativă în Germania, influența lui Liszt era încă primordială Cele mai multe dintre pianiști celebri activi atunci fuseseră studenți sau asociați ai lui Liszt în ultimii săi ani - Stavenhagen și Kellermann înșiși, Sophie Menter, Moritz Rosenthal, Alexander Siloti, Giovanni Sgambatti, Alfred Reisenauer, Frederick Lamond, Konrad Ansorge, Arthur Friedheim, Emil Sauer [și] Eugen d'Albert Berhnard Stavenhaghen, cu pe care l-am studiat la Academia Regală din München între și , era tânăr Ultimul pianist care a lucrat constant sub îndrumarea lui Liszt, la Weimar, Budapesta și Roma Stavenhagen l-a succedat lui Liszt la Weimar, în măsura în care a preluat conducerea lui Liszt Meisterklasse la moartea maestrului său și a păstrat tradiția vie continuând să o facă preda la Weimar în lunile de vară ale fiecărui an În a devenit Curte pianist la Weimar și în dirijor de curte În a fost numit Tribunal dirijor la München, iar în director al Academiei Regale de Muzică Ca pianist Stavenhagen a fost unul dintre acele fenomene rare care îmbină cele mai înalte poetice și calități imaginative cu tehnică incomparabilă; performanța lui a fost pentru mine cel mai mult dintre toate cele pe care le-am auzit în străinătate Ca profesor, avea capacitatea de a transmite un sentiment de stil și o înțelegere a ceea ce înseamnă cu adevărat interpretarea A lui Meisterklasse la Academie compusă din șaisprezece studenți de mai multe naționalități, inclusiv pe Grace O'Brien și cu mine din Irlanda La retragerea lui Stavenhagen din conducerea Academiei în , am studiat pentru un an cu colegul său, Berthold Kellermann, care fusese profesor de pian la Academie din În tinereţea sa Kellermann a jucat ca secretar al lui Wagner și maestru de muzică pentru copiii săi și fusese membru al Parsifalkanzlei El a studiat cu Liszt la Weimar între și și l-a cunoscut pe Liszt în mod intim ca maestru și prieten de șaisprezece ani Liszt s-a gândit foarte bine la jocul lui Kellermann și a spus adesea: "Dacă vrei să știi cum să-mi cânți lucrările mergi la Kellermann - mă înțelege De Kellermann a încetat să mai fie un virtuoz al concertului, dar ca profesor avea mai mult umanitate și o perspectivă psihologică mai profundă decât Stavenhagen, împreună cu o mult mai mare capacitatea de a da instrucțiuni detaliate În mi-a spus că intenționează să reediteze Pianul lui Liszt funcționează, dar nu pare să fi făcut asta niciodată Ca dirijor și ca a propagandist pentru operele lui Liszt, cu toate acestea, Kellermann a fost activ până la moartea sa în , și a fost adesea apreciat ca întruchiparea vie a tradiției Liszt Subliniind amploarea influenței lui Liszt și îndatorarea față de Liszt a pianiștilor și profesorii de acum o generație, se pune întrebarea cu privire la ce trebuie să aibă tradiția Liszt a face cu pian azi În primul rând, în chestiuni de tehnică, Liszt a făcut-o pentru pian ceea ce făcuse Paganini pentru a cânta la vioară, cu diferența că Liszt, de departe mai mult decât Paganini, a folosit virtuozitatea tehnică ca mijloc pentru un scop, și anume, cel îmbogățirea mijloacelor de exprimare Se spune adesea că nu ar putea exista Liszt metoda de a cânta la pian, deoarece de fapt nu a predat niciodată tehnica Acest lucru poate fi parțial adevărat, dar le dădea frecvent indicii tehnice elevilor săi și din jocul lui de la ei au putut deduce multe informații valoroase Liszt sa concentrat într-adevăr pe conținutul intelectual și spiritual al muzicii, dar așa cum a notat Stavenhagen: "Dacă unul este atent se poate invata enorm de la el in chestiuni tehnice Trebuie să fii rapid profita de secretele tehnice ale Maestrului Măiestria lui Kellermann de a pedala, de exemplu, despre ce subiect a scris a tratat cuprinzător, a fost în mare parte derivat din practica maestrului Ambii Kellermann și Stavenhagen erau într-o categorie cu totul diferită de cea de "o zi" elevii care au încasat atât de lamentabil în anii următori pe numele lui Liszt, căci ambii trăiau pentru ani în relații intime cu el și avea informații detaliate despre modul în care practica și a lucrat Metodele unui pianist care a fost probabil cel mai mare virtuoz al tuturor timpurilor nu putea fi lipsit de semnificație, chiar și după trecerea atât de mulți ani Pentru că, din păcate, nici Stavenhagen, nici Kellermann nu par să fi lăsat niciunul înregistrările scrise detaliate ale învăţăturii lui Liszt, scopul meu este să le păstrez prin acestea pagini cel puțin câteva dintre punctele principale care mi-au fost impresionate de unul sau altul ei în cursul studierii compoziţiilor lui Chopin şi Liszt Liszt poate fi privit drept fondatorul jocului modern de pian El a extins gama de posibilitățile instrumentului prin inventarea de noi metode de aranjare a pasajelor de scară, arpegii, acorduri rupte, pasaje de octave și triluri, prin extinderea gamei de culori procurabil prin pedala de sustinere, si prin folosirea la maxim atat adancimile extreme cat precum și înălțimile extreme ale instrumentului, dându-i astfel o sonoritate orchestrală - în de fapt, inventivitatea lui a fost cu greu depășită de atunci Mai puțin original, mai puțin intens personală decât Schumann sau Chopin, muzica lui este mai strălucit eficientă decât a lor; inca nu a atins niciodată popularitatea la care s-ar fi putut aștepta, de atunci, printre altele din motive, nu este ușor de redat de amatori, în timp ce o proporție corectă din muzica de alți compozitori romantici solicită relativ mici tehnicii pianistului Există relativ puține lucrări ale lui Liszt (Consolările și unele dintre Armonii Poétiques et Réligieuses se numără printre excepții) care nu implică greutăți lucrări de trecere de un fel sau altul, astfel încât doar pianiștii de standard profesional sunt cu adevărat competent să încerce muzica lui Mai important, este nevoie de abilitatea re-creativă pentru interpretarea sa, deoarece stilul este adesea impresionist și structura incompletă, astfel încât jucătorul trebuie să fie capabil să facă piese diferitele secțiuni împreună, modelându-și contururile astfel încât să dea o impresie de unitate și coeziunea Probabil că asta vrea să spună Liszt când i-a remarcat o dată lui Kellermann că puțini oameni puteau să cânte sau să înțeleagă muzica lui În loc să te străduiești să faci o linie continuă de gândire iese din mijlocul stilului oratoric de argumentare, pianiștii de obicei tind să se oprească pe laturi și interpolări, profitând la maximum de afișaj tehnic pe care aceștia și-l permit Drept urmare, nu numai structura întregului este munca deteriorată, dar coloratura, care este menită să servească drept impresionist comentariu asupra tendinței principale a muzicii, își pierde calitatea poetică și se transformă în a junglă de sunet lipsit de sens sau o etapă goală de jonglerie La modă cândva critică că muzica lui Liszt este o chestie de "triluri, scale și cadențe" (ca un critic de la Dublin scris odată în legătură cu un recital Liszt pe care l-am ţinut la Teatrul Abaţiei) mai se aplică uneori la transcripții și pot-pourris, deși chiar și aici Liszt a servit o scop util în a conferi pianului acele puteri de a oferi atenție chiar și cu cea mai mare și mai eterogenă audiență Dar în muzica sa originală, oricât de externalizat ar fi adesea idiomul, oricât de calculat pentru a atinge un maxim efect în ceea ce privește culoarea și secvența modelului, afișajul nu este niciodată ieftin sau slăbit, pt aproape întotdeauna o calitate imaginativă, o esență poetică indefinibilă stă la baza pasajului lucru, ridicându-l la un nivel compatibil cu restul contextului Întrucât o mare parte din producția lui Liszt este muzica de program, tradiția care a devenit asociate cu unele dintre lucrări este esenţială pentru interpretarea lor Din nou, există modificări și modificări tradiționale, pentru când Liszt a cântat propriile sale compoziții elevii săi și-a îmbunătățit frecvent versiunile publicate Stavenhagen, care adesea predat pentru Liszt în astfel de ocazii, ne-a spus că odată și-a făcut curaj să arate a spus lui Liszt că nu cânta un pasaj așa cum îl scrisese el însuși Lucrarea în întrebarea sa întâmplat să fie Studiul Paganini în mi minor Liszt se uită la pasaj îndeaproape, apoi întorcându-se spre Stavenhagen cu un zâmbet răutăcios, l-a întrebat dacă el mi-a plăcut mai mult versiunea îmbunătățită Stavenhagen a mărturisit că a făcut-o, iar Liszt i-a sugerat să noteze modificarea și să o transmită Cantitatea maximă de demarcație între două fraze succesive se realizează prin înseamnă o utilizare completă a pauzei, schimbării dinamice și ritardando, toate combinate, ca și pentru exemplu înainte de enunțarea sau reafirmarea unei teme principale În astfel de cazuri compozitorul indică de obicei modul în care urmează să fie efectuată fraza, dar în cele ce urmează exemplu, în plus față de a face un ritardando, așa cum este marcat, și de a începe noul [Grandioso] theme fortissimo, ar fi justificat să se facă o pauză clară înaintea barei duble astfel încât pentru a permite o articulare distinctă a primei note a temei:- [urmează un muzical ilustrație din Sonata în si minor a lui Liszt formată din barele - ] Potrivit lui Stavenhagen, o ilustrare excelentă a rubato-ului a fost dată odată de Liszt unui elev care încercase fără succes să-și joace Nocturna în La bemol Lizt trăia în Hofgärtnerei din Weimar la acea vreme, iar fereastra sălii de muzică dădea afară pe un parc A fost o zi furtunoasă "Observați copacul acela", a spus el, "uneori vântul se leagănă ușor, uneori violent încoace și încolo, alteori întregul copac este îndoit în mișcare, din nou este destul de nemișcat Sau uită-te la acel lan de porumb din depărtare, peste care bate vântul mătură cu un ritm ondulat Acesta este rubato perfect, mișcarea temperată a porumb, cedarea reticentă a copacului, dar când joci rubato, porumbul tău, copacul tău este lovit de pământ! Stavenhagen, citându-l pe Liszt, obișnuia să spună că trei ore pe zi ar fi suficiente pentru orice pianist care a exersat regulat, nu spasmodic o dată sau de două ori pe săptămână Chopin obișnuia ajunge până acolo încât să le interzică elevilor săi să practice mai mult de trei ore Acesta a fost al lui Liszt antrenament de perioadă chiar și când avea peste șaizeci de ani și jucase cu triumf în fiecare capitală din Europa mai mult, era unul dintre acești genii înzestrați în mod natural, mai mult, care trebuia doar să arunce o privire la un scor pentru a putea juca Liszt, în eseul său despre John Field, relatează modul în care Field era obișnuit să practice tehnica face exerciții pentru câteva ore zilnic, chiar și la bătrânețe, cu o monedă mare pe spatele lui mână pentru a asigura uniformitatea execuției Liszt adaugă că acest lucru în sine va indica liniștea care pătrunde în stilul său de a juca Unii profesori sfătuiesc eliminarea scalelor și arpegiilor Aceasta este o greșeală profundă Scale-playing este cel mai bun mod de a obține controlul cu degetele, viteza de mișcare și legato melodic Poate că următoarea poveste va fi o consolare pentru tânărul student căruia îi este greu să se împace cu practica cântarilor Cu o ocazie, Dramaturgul irlandez Edward Martyn mi-a spus că el și un însoțitor și-au făcut drum spre Villa d'Este din afara Romei, unde Liszt stătea ca oaspete al cardinalului Hohenlohe După ce au descoperit ora la care Liszt practica de obicei, s-au strecurat pe furiș la fereastra camerei în care știau că era la serviciu și au ascultat afară Spre dezamăgirea lor intensă, să stea cât au putut, nu au auzit decât cântare Liszt și-a sfătuit elevii să joace, de regulă, pasajele staccato cu brațul întreg De când întregul braț acțiunea, ciudat de spus, permite un staccato mai ușor, este mai precisă și produce a rezultat mai clar în general ' Kellermann nu a făcut nici un disc sau role ÎNTREȚINERE Pianele au nevoie de întreținere regulată, la fel ca orice mașină cu piese în mișcare The ciocanele de piane sunt exprimate pentru a compensa întărirea treptată și un acordator de pian face asta cu o unealtă specială cu care străpunge ciocanele Au nevoie de alte piese reglare periodică Pianele învechite și uzate pot avea piese înlocuite și pot fi reconstruite si reconditionat Un pian trebuie ținut ferit de lumina directă a soarelui, ferit de căldură, curent de aer și umiditate, într-un temperatura ambientală de cel mult de grade Celsius și o umiditate între % și % Umiditatea sub % poate cauza uscarea pianului, ruperea îmbinărilor de lipici și bucăți să cadă Umiditatea peste % poate face ca părțile de acțiune să se blocheze prin lipire notează și poate provoca, de asemenea, rugina și formarea mucegaiului pieselor metalice Finisajele din lemn de pe carcasa unui pian ar trebui să fie lustruite cu un material fără silicon lustruiți cum ar fi unul cu ceară de albine Finisajele moderne din poliester au nevoie doar de o cârpă moale pentru a se șterge îndepărtați orice praf și urme de degete Cheile pot fi șterse cu o cârpă umedă, evitând amoniacul care poate dăuna carcasei și eliminați culoarea de pe tastele negre Nu lăsați umezeala să coboare între taste, deoarece acestea se pot umfla și se pot lipi Odată ce fildeșul devine îngălbenit, este foarte dificil să-l aducă din nou la alb ca decolorarea trece prin bob Unii tuneri recomandă să lăsați capacul pianului deschise uneori pentru a permite lumina pe cheile de fildeș și pentru a preveni să se îngălbenească O coardă de pian nu trebuie atinsă cu degetul, deoarece cantitatea mică de umiditate pe degetul va face, în timp, sfoara să ruginească MANIERISME Înregistrările arată că pian bornists din secolul al XIX-lea au folosit următoarele executând manierisme în cântatul lor la pian: ! Întârzierea melodiei: redarea melodiei cu mâna dreaptă puțin după mâna stângă acompaniament; ! Anticiparea melodiei: redarea melodiei mâinii drepte puțin înaintea mâinii stângi acompaniament; și ! Arpeggiata: arpegiare, rulare, rupere, răspândire a acordurilor acolo unde nu este așa marcat de compozitor, din alte motive decât limitările unui insuficient mana mare Înregistrările arată, de asemenea, că aceste manierisme au căzut aproape complet în nefolosire de către anii Scriitorul a întreprins un proiect pentru a lua în considerare utilizarea acestor manierisme, așa cum este înregistrat mai departe reproducerea rolelor de pian, prin compararea jocului a zece pianiști născuți în secolul al XIX-lea secol Nu au fost utilizate înregistrări de disc Înregistrările erau ale Nocturnului lui Chopin în F diez major opus nr compusă în / Rolurile de pian care se reproduc au fost înregistrate între și și într-un caz în Propunerea că ei reprezintă practica interpretativă a secolului al XIX-lea este bazat pe presupunerea că utilizarea de către artiștii de înregistrare a manierismelor nu variază substanțial de-a lungul carierei lor de performanță Scriitorul a avut acces, prin amabilitatea lui Denis Condon din Newtown, Sydney, la colecția sa de piane cu reproducere și role de pian cu reproducere și, în special, să înregistrări ale Nocturnei de către zece pianiști diferiți Au fost emise role de pian cu reproducere din până la începutul anilor și au putut și sunt capabili, într-un mod corect ajustat reproducerea pianului, pentru a recrea expresia, inclusiv pedalarea și nuanțele de dinamică, așa cum este înregistrată de pianist Reproducerea pianelor nu trebuie confundată cu cântătoare de piane Pianele pentru jucători au fost adesea numite generic "pianole" după prima fabricație Nu au putut reproduce pedalarea sau dinamica artistului de înregistrare, deși operatorul pianului ar putea varia dinamica și tempii prin manipularea anumitor controale și ar putea folosi și pedalele de susținere și soft Dacă o reconstrucție a dinamicii artistului de înregistrare a fost ulterior perforată manual în rola de către inginerii de înregistrare este controversată, dar se crede că cel puțin Welte a folosit un proces automat Reproducerea rolelor de pian, atunci când sunt redate în mod corespunzător pian de reproducere ajustat, reprezintă cu exactitate jocul artiștilor așa cum a fost adesea atestat în scris de către artiștii înșiși Scriitorul a folosit ediția Henle ürtext, dar nu a analizat diferențele textuale în diverse înregistrări Unele diferențe se pot datora utilizării diferitelor ediții și alții la împrejurarea căreia pianiștii din vremurile trecute nu i-au acordat întotdeauna respectul detaliile textelor muzicale care se obișnuiesc în zilele noastre Proiectul nu a analizat utilizarea libertății ritmice Acesta a inclus Chopin rubato de accelerare și apoi încetinire într-o frază, rubato-ul Schumann de încetinind spre sfârșitul unei fraze, rubato-ul Liszt al zăbovirii asupra individului note, accelerarea sau încetinirea frazelor întregi și utilizarea accelerando în special în pasajele crescendo Aceste tipuri de libertate ritmică făceau parte al XIX-lea practica interpretativă Sunt încă folosite, dar într-o măsură mult mai mică Proiectul nu a analizat utilizarea pedalei de susținere, deși acest lucru ar putea fi ușor observat când pianele care se reproduceau cântau rulourile înapoi Artiștii de înregistrare și-a luat libertăți cu marcajele pedalelor lui Chopin, așa cum fac majoritatea artiștilor din zilele noastre, de obicei prin pedalarea mai des decât indica compozitorul și prin omisiune ocazională a pedalei Chopin a compus în anii și pentru un pian cu cotă Pleyel cu mai puțin sonoritate decât un pian modern Acei pianiști care iau în considerare întrebarea în orice moment susțin că acest lucru dă dreptul unui pianist să modifice marcajele compozitorului Proiectul nu a analizat utilizarea pedalei moale, deși acest lucru ar putea fi, de asemenea, ușor observat Chopin nu a indicat niciodată folosirea pedalei moale deși se știe că el folosit Proiectul nu a analizat diversele tempo-uri În ceea ce privește secțiunile exterioare ale Nocturnei, Saint-Saëns a aproximat tempo-ul indicat de metronomul lui Chopin crotchet este egal cu și toate celelalte înregistrări au fost mai lente Circumstanțele fericite de a avea acces la zece înregistrări de pian care reproduc aceeași lucrare pentru pian a furnizat un eșantion mare și divers pentru analiză Camille Saint-Saens ( - ) Saint-Saëns a fost, de asemenea, organist și compozitor și o serie de compoziții ale sale sunt încă popular A cântat pentru Chopin și, astfel, este singurul dintre artiștii de înregistrare cu a legătură personală cu Chopin Nu se știe ce a jucat pentru Chopin cu acea ocazie sau care a fost reacția lui Chopin Nici nu se știe dacă Saint-Saëns l-a auzit vreodată pe Chopin însuși Joaca Saint-Saëns a fost prieten cu Franz Liszt și l-a vizitat la Weimar Saint-Saens obișnuia să interzică "exprimarea" în cântatul la pian, dar jocul lui de nocturnă conține întârzierea melodiei și arpeggiata deși are mai puțin rubato decât cel al lui contemporanii Acest rol de pian care reproduce Welte a fost înregistrat în aproximativ și a fost cântat pe pianul vertical Steinway-Welte al lui Denis Condon Timp: : Întârzierea melodiei: mare Anticiparea melodiei: nul Arpegiată: medie Indicele manierismului: % Vladimir de Pachmann ( - ) Pachmann a fost remarcat pentru interpretările lui Chopin pe care Liszt le-a admirat foarte mult A lui jocul a atins punctul maxim în utilizarea manierismelor Acest London Duo Art reproducerea rolului de pian a fost înregistrată în și a fost redată pe cea a lui Denis Condon Pianul cu cotă Yamaha de către vorsetzerul său personalizat Duo-Art Timp: : Întârzierea melodiei: mare Anticiparea melodiei: mare Arpegiată: înaltă Indicele manierismului: % Xaver Scharwenka ( - ) Scharwenka a vizitat adesea Liszt la Weimar și a urmat cursurile sale de master El a fost remarcat pentru interpretările lui Chopin și a fost și un compozitor popular în vremea lui Acest Welte reproducerea rolului de pian a fost înregistrată la începutul anilor și a fost redată pe Steinway Welte Timp: : Întârzierea melodiei: mare Anticiparea melodiei: scăzută Arpegiată: înaltă Indicele manierismului: % Raoul Pugno ( - ) Pugno a fost remarcat pentru interpretările lui Chopin și a fost și compozitor Naxos A-Z of Pianists afirmă: "Cea mai importantă înregistrare a lui Pugno este cea a Nocturnei lui Chopin din F-sharp Op nr Pugno a declarat că credea că această nocturnă era jucată în mod obișnuit prea repede "Tradiția a fost transmisă de profesorul meu George Mathias, care însuși am studiat-o cu Chopin si mi se pare ca marcajul metronomului ar corespunde mai bine la un bar la / decat timpul de / indicat L-am jucat la la tremă " ' Acest Rolul de pian care reproduce Welte a fost înregistrat la începutul anilor și a fost redat pe Steinway Welte Timp: : Întârzierea melodiei: mare Anticiparea melodiei: nul Arpegiată: medie Indicele manierismului: % Ferruccio Busoni ( - ) Busoni l-a auzit pe Liszt cântând și a jucat în privat pentru Liszt la vârsta de șapte ani, dar nu a fost niciodată un elev A studiat cu elevul lui Liszt Arthur Friedheim și a fost remarcat pentru Liszt spectacole Unele dintre compozițiile lui Busoni au fost reînviate Acest Welte reproducerea rolului de pian a fost înregistrată în și a fost redată pe Steinway-Welte Timp: : Întârzierea melodiei: mare Anticiparea melodiei: nul Arpegiată: medie Indicele manierismului: % Harold Bauer ( - ) Bauer a studiat cu Paderewski și a fost remarcat pentru Schumann și Chopin interpretări și edițiile lui Schumann Această rolă de pian care reproduce Duo-Art a fost înregistrat în și a fost redat pe Yamaha de către vorsetzerul Duo-Art Timp: : Întârzierea melodiei: medie Anticiparea melodiei: nul Arpegiată: medie Indicele manierismului: % Ernest Schelling ( - ) Schelling a studiat câțiva ani cu Paderewski Jocul lui s-a apropiat de sus marca de apă în utilizarea dispozitivelor expresive A fost și compozitor Acest Duo Art reproducerea rolului de pian a fost înregistrată în și a fost redată pe Yamaha de către Vorsetzer Duo-Art Timp: : Întârzierea melodiei: mare Anticiparea melodiei: medie Arpegiată: înaltă Indicele manierismului: % Arthur Rubinstein ( - ) Rubinstein a avut o lungă și ilustră carieră ca pianist, fiind remarcat în special pentru a lui Interpretări ale lui Chopin În ciuda faptului că cariera sa a început la sfârșitul al XIX-lea secolul, interpretarea lui Rubinstein pare să fi fost întotdeauna lipsită de întârzierea melodiei și arpeggiata Nu avea nicio legătură cu Anton Rubinstein, care a refuzat să înregistreze pentru cilindru și altfel nu a supraviețuit în era înregistrărilor Această reproducere Duo-Art pian roll a fost înregistrat în și a fost reluat pe Yamaha de către Duo-Art vorsetzer Timp: : Întârziere melodie: zero Anticiparea melodiei: scăzută Arpeggiata: nul Indicele manierismului: % Leo Ornstein ( - ) Ulterior, Ornstein s-a mutat în America, unde a fost implicat în compoziții de avangardă Această rolă de pian care reproduce Ampico a fost înregistrată în și a fost redată pe Vorsetzer Ampico personalizat de la Yamaha de Denis Condon Acesta a fost singurul Ampico rola Nocturnei emisă vreodată Timp: : Întârzierea melodiei: mare Anticiparea melodiei: nul Arpegiată: înaltă Indicele manierismului: % Guiomar Novaes ( - ) Novaes a fost renumită pentru interpretările ei ale lui Chopin, Schumann și Debussy Acest Duo-Art care reproduce rola de pian a fost înregistrată în și a fost redată pe Yamaha de către vorsetzerul Duo-Art Timp: : Întârziere melodie: zero Anticiparea melodiei: scăzută Arpeggiata: nul Indicele manierismului: % Constatări Următoarele grupuri de pianiști au avut indicele de manierism mediu specificat: Patru pianiști născuți înainte de % Trei pianiști născuți între și % Trei pianiști născuți între și % Cinci pianiști care au înregistrat nocturna înainte de % Cinci pianiști care au înregistrat nocturna după % nota de subsol ( ) Articolul de pe internet "Cilindru al lunii: pentru mai " oferă o înregistrare audio din a unui solo de pian frumos înregistrat, pe un cilindru Bettini, al lui Chopin Nocturnă interpretată de Joseph Pizzarello Cilindrul este din colecția Bibliotecii al Congresului Autorul articolului, Glenn Sage din Portland, Oregon continuă să spună că aceasta este "o înregistrare foarte rară din secolul al XIX-lea a unui solo de pian într-un mod extrem de rar înregistrare de la laboratorul de fonograf al lui Gianni Bettini din New York În anii , genial și inventiv Gianni Bertini și-a condus laboratorul de fonograf din New York ( Fifth Avenue) în care a reușit să aducă mulți dintre cei mai mari sociali și ai orașului luminari artistici Sute de înregistrări neprețuite au fost create în studiourile sale folosind ale lui echipamente de înregistrare personalizate Doar câteva dintre reclamele sale la prețuri premium înregistrările supraviețuiesc astăzi Bettini a adus cu el multe dintre cele mai bune discuri ale sale în Europa, unde se crede că majoritatea au fost distruse în timpul primului război mondial Practic a fixare în scop de acompaniament, în acest timp pianul era rar evidențiat în înregistrări solo În parte, acest lucru s-a datorat sentimentului că pianul a înregistrat slab, mai ales în gamele inferioare - o percepție pe care Bertini, care cu caracteristica lui Accentul italian anunță această selecție, demonstrează că nu a fost neapărat așa în această copie, fonograful tăiat (duplicat) a fost oprit înainte ca nota finală să se fi terminat, creând un efect de accelerare a tonului ' Folosind o metodologie similară cu cea utilizată pentru reproducerea înregistrărilor pe rolă s-au remarcat următoarele: Timp: : (dar au fost mai multe reduceri aparent pentru a respecta constrângerile de timp cauzată de mediul de înregistrare) Întârzierea melodiei: mare Anticiparea melodiei: nul Arpegiată: medie Indicele manierismului: % Catalogul Conservatorului Naţional ( - ) (on-line) arată că atunci Director a fost "Dr Antonin Dvorak", care în fruntea listei profesorilor de pian a fost a celebrat elevul Liszt "dl Rafael Joseffy" și pe care "Monsieur Joseph Pizzarello" l-a predat "Solfegiu" și a fost "Acompanitorul" Nu existau alte detalii despre Joseph Pizzarello arătate și în special anii săi de naștere și moarte sunt necunoscute scriitorului de față Importanța acestei înregistrări cilindrice este că a fost realizată în secolul al XIX-lea și este una dintre cele mai vechi înregistrări solo la pian care au ajuns până la noi În măsura în care pedalarea în performanța surprinsă pe înregistrarea cilindrului este în cauză, nu a fost posibil să se deducă ceva cert având în vedere subțirea sunetului înregistrat și a imposibilitatea de a observa fizic folosirea pedalelor de sustinere si soft nota de subsol ( ) Înregistrările individuale de Scharwenka, Saint-Saëns, Pugno și Busoni ale deschiderii barele Nocturne au fost încorporate într-un "Rol de comparație special" emis de Welte Mignon la sfârșitul anilor Pe măsură ce ruloul se derulează, acesta afișează comentarii tipărite atrăgând atenția asupra manierismelor artiștilor de înregistrare Comentariile transmit impresia că până la sfârșitul anilor acele manierisme erau considerate demodate nota de subsol ( ) După ce o parte substanțială a acestui articol a fost pregătită, scriitorul de față a întâlnit următorul anunț pe internet: "Dovada practicii performanței secolului al XIX-lea găsit în de spectacole ale lui Chopin Nocturn op nr înregistrate de pianiști născuți înainte de , de Artis Wodehouse Înregistrările pianiștilor născuți înainte de rândul lui secolul oferă poate cea mai tangibilă legătură disponibilă cu o performanță anterioară practică Dovezi, cum ar fi relatări ale martorilor oculari despre spectacole live, ediții și spectacolele înregistrate ale pianiștilor născuți înainte de sugerează în mod covârșitor că în Secolul al XIX-lea pagina tipărită nu avea nici pe departe semnificația ei actuală Această disertație este o încercare inovatoare de a documenta și compara abaterile temporale și dinamice angajat de un grup reprezentativ de pianiști timpurii înregistrați în ceea ce privește ambii Partitura lui Chopin și tratatele de performanță din secolul al XIX-lea Are o metodologie unică pentru evaluarea și rezumarea abordărilor comune de performanță ale secolului al XIX-lea în detalii fine Anunțul invită utilizatorii de internet să cumpere o copie a respectivei disertații The autorul actual nu a văzut disertația și nu mai cunoaște conținutul acesteia Pianist Melody Melody Arpeggiata Manierisms indice de anticipare a întârzierii % Saint-Saens - : Pachmann - : Scharwenka - Anii : Pugno - Anii : Busoni - : Bauer - : Schelling - : Rubinstein - : Ornstein - : Novaes - : Notă: Cifrele reprezintă un nivel scăzut, un nivel mediu și un nivel înalt MANSFELDT Hugo Mansfeldt s-a născut în și a murit în Prima sa scrisoare către Liszt a fost datată "San Francisco, California, septembrie " El a scris: "Franz Liszt, reverendul domnule, Am de ani Părinții mei au venit în această țară când eram un simplu copil eu niciodata am văzut un pian până la ani; apoi am primit luni de instruire, iar ca al meu Părinții erau prea săraci pentru a-mi continua lecțiile de muzică, au fost opriți și mereu ulterior inteligența și talentul meu au fost singurii profesori pe care i-am avut Singura mea Dezavantajul a fost că nu am avut niciodată timp să exersez în nicio măsură, ci o mână norocoasă, lectura rapidă, memorie bună și talent mi-au permis să realizez multe lucruri cu puțin practică Până în anul , tot timpul mi-a fost ocupat de studiile școlare, după aceea eu a trebuit să ajute la întreținerea familiei noastre predând pian; apoi m-am căsătorit foarte tânăr, la vârsta de și a trebuit să ajute la întreținerea unei familii în creștere Am devenit curând un profesor cunoscut și tot timpul meu a fost ocupat de predare; în acest moment predau în fiecare zi timp de ore; așa că vă puteți imagina că am foarte puțin timp să exersez Aveam de ani când am a fost electrizat văzând câteva dintre compozițiile tale pentru prima dată am inceput exersându-le și sunt atât de purtat încât orice altceva pare îmblânzit după ele Focul și efectele lor magice păreau să mi se potrivească exact (Am fost numit apostolul tău în această țară îndepărtată, California; Sunt singurul din această stare care te joacă compoziții ' Sursa: Franz Liszt: The Final Years - : Alan Walker, paginile , Mansfeldt i-a scris lui Carl Lachmund pe martie : " În aprilie , Bösendorfer din Viena m-a dus să-l vizitez pe Liszt, care s-a întâmplat să stea câteva zile la casa rudei sale (am uitat numele exact) [Frau Henriette Liszt]) Liszt m-a invitat apoi să-l vizitez la Weimar trei zile mai tarziu m-am găsit în Weimar unde am stat până pe la septembrie, când m-am dus să-l cunosc pe mine familie (soție și copii) în Hamburg, care urmează să sosească acolo din San Francisco Noi am mers acolo la Dresda, unde mă așteptam să-mi fac casă, dar soarta m-a obligat să mă întorc California ' Sursa: Lachmund paginile și În aceeași scrisoare, Mansfeldt spune povestea din jurul primei reprezentații publice pe care a dat-o din "Bagatele fără tonalitate" a lui Liszt Mansfeldt nu a făcut nici un disc sau role ZIDAR viaţă William Mason ( - ) s-a născut la ianuarie și a murit la iulie a fost membru al unei familii proeminente de muzicieni din Boston când avea douăzeci de ani trimis în Europa unde a întreprins studii avansate de pian cu Moscheles la Leipzig și Dreyschock din Praga La aprilie , Mason a sosit la Weimar și a reînnoit contactul cu Liszt în urma unei întâlnire anterioară A devenit elev al lui Liszt și a primit lecții de la el la Altenburg pe o perioadă de șaisprezece luni Colegii săi de elevi au inclus Bülow, Klindworth, Bronsart, Raff și Cornelius Îi era dor să-l întâlnească pe Tausig, care a sosit Weimar la un an după plecarea lui A ținut un jurnal pe care l-a consultat ani mai târziu pentru a-și scrie "Memoriile unei vieți muzicale" Memoriile sale ne oferă în scurt timp multe priviri fascinante asupra vieții muzicale de la Altenburg după ce Liszt și-a încheiat Sonata și la momentul primelor sale spectacole A auzit-o pe Liszt cântați Sonata la Altenburg în în trei ocazii separate: sâmbătă seara Mai și iunie și miercuri dimineața, iunie , care a fost celebra ocazie când Brahms dădu din cap După ce Mason a părăsit Weimar în august și s-a întors în America, nu l-a văzut niciodată pe Liszt din nou, deși ținea legătura din când în când prin corespondență El intotdeauna și-a amintit cu recunoștință și afecțiune acei ani de început la Weimar, muzicalul său 'Epoca de Aur' Când Mason s-a întors în SUA a susținut concerte de pian, dar, obosit în această viață, s-a stabilit la New York unde a predat, compus și scris Acolo era el l-a cunoscut pe Carl Lachmund și s-au bucurat de o prietenie strânsă cu el, pe baza amintirilor lor despre Liszt Mason nu a făcut nici un disc sau role Mason, Liszt și Brahms Pianistul american și elevul lui Liszt William Mason, scriind în , ne oferă memoriile sale a vieții muzicale ca un tânăr de douăzeci și patru de ani la Altenburg în , la scurt timp după compoziția de către Liszt a Sonatei sale și la momentul primelor sale interpretări Acesta este cea mai detaliată sursă pe care o avem despre viața la Altenburg în acest moment Să ne bucurăm de proza strălucitoare a lui William Mason, de observațiile perceptive și de simțul sec al lui umor în timp ce aduce Epoca de Aur vie pentru noi: După vizita mea la Londra, eram obligat să mă întorc la Leipsic [Leipzig] pentru a face tranzacții afaceri, iar pe drum am hotărât să apelez la Liszt din Weimar Intenția mea a fost să fac încă un efort pentru a fi primit de el ca elev, ideea mea fiind, dacă refuza, să merg la Paris și studiază sub un maestru francez Am ajuns la Weimar pe aprilie și am cazat la Hotel zum Erbprinzen La acea dată Liszt a ocupat o casă pe Altenburg aparținând marelui duce Bătrânii marele duce, sub patronajul căruia Goethe făcuse celebru Weimar, mai trăia eu Cred că ideea lui a fost de a face Weimarul la fel de faimos din punct de vedere muzical prin Liszt, așa cum a fost în literatura pe vremea lui Goethe După ce mi-am asigurat camera la Erbprinzen, am pornit spre Altenburg Majordomul care deschis ușa m-a confundat cu un negustor de vinuri pe care îl așteptase eu a explicat că nu sunt acea persoană "Acesta este cardul meu", am spus 'Am venit aici de la Londra să-l văd pe Liszt A luat cardul și s-a întors aproape imediat cu cererea ca să intru în sala de mese L-am găsit pe Liszt la masă cu un alt bărbat Își beau cafeaua de după cină și coniac În momentul în care Liszt m-a văzut, a exclamat: "Nun, Mason, Sie lassen lange auf sich warten!' ("Ei bine, Mason, ai lăsat oamenii să te aștepte mult timp!') Presupun că a văzut privirea mea surprinsă, pentru că a adăugat: "Ich habe Sie schön vor vier Jahren erwartet" (am te aștept de patru ani') Apoi mi-a dat seama că probabil că aveam în întregime a interpretat greșit prima lui scrisoare către mine și ceea ce a spus când l-am sunat în timpul festivalul goethe Dar nu s-a spus nimic despre rămânerea mea, și deși el era cel mai mult affabil, am început să mă îndoiesc dacă voi realiza obiectul vizitei mele Când ne-am ridicat de la masă și am intrat în salon, Liszt a spus: "Am un nou pian de la Erard din Paris Încearcă-l și vezi cum îți place Mi-a cerut să-l iert dacă s-a deplasat prin cameră pentru că trebuia să adune niște hârtii de care era nevoie să ia cu el, căci mergea la palatul marelui duce - Pe măsură ce palatul este deschis drumul spre hotel, putem merge până acolo împreună", a adăugat el Am simțit intuitiv că oportunitatea mea venise Am stat la pian cu ideea că eu nu m-ar strădui să-i arăt lui Liszt cum să joace, ci ar juca la fel de simplu ca și cum aș fi singur Am cântat "Amitié pour Amitié", o piesă a mea care tocmai fusese publicat de Hofmeister of Leipsic - Ăsta e al tău? a întrebat Liszt când am terminat - Ei bine, este un mic fermecător bucată ' Încă nu s-a spus nimic despre acceptarea mea ca elev Dar când am plecat Altenburg, spuse el degajat: - Spui că mergi la Leipsic pentru câteva zile Afaceri?' În timp ce ești acolo, ar fi bine să-ți alegi pianul și să-l trimiți aici Între timp, îi voi spune lui Klindworth să caute camere pentru tine Într-adevăr, există un vacant camera in casa in care locuieste, care este placut situata chiar in afara limitelor parcul ducal ' Îmi amintesc încă fiorul bucuriei care a trecut prin mine când Liszt a rostit acestea cuvinte Nu au lăsat nicio îndoială în mintea mea Am fost acceptat ca elev al lui Am coborât dealul spre oraș, Liszt părăsindu-mă când am ajuns la palat, spunându-mi: totuși, că va suna mai târziu la hotel și mă va prezenta colegilor mei Pe la ora opt în acea seară a venit După ce a fumat un trabuc și a vorbit cu mine o jumătate de oră, Liszt a propus să coboare la cafenea, spunând: "Domnii probabil sunt acolo, deoarece este cam ora lor obișnuită pentru cina ' Mergând în sala de mese, i-am găsit pe dnii Raff, Pruckner și Klindworth, căruia i-am fost prezentat în forma cuvenită și care m-a primit într-un mod foarte manieră prietenoasă Habar nu aveam atunci, nici acum, ce înseamnă Liszt, dar am aflat imediat după sosirea mea la Weimar că nu a primit niciodată plăți de la elevii săi și nici nu a obligat el însuși să dea lecții regulate la perioade stabilite Dorea să evite obligațiile în măsura în care posibil și să te simți liber să părăsești Weimarul pentru perioade scurte când ești atât de înclinat - în altele cuvinte, să meargă și să vină după cum voia Ideea lui a fost ca elevii pe care i-a acceptat toți să fie suficient de avansați pentru a se exersa și a se pregăti fără instrucțiuni de rutină, și se aștepta ca ei să fie pregătiți ori de câte ori le dădea ocazia să se joace Oportunitățile muzicale din Weimar erau de așa natură încât să ofere o încurajare amplă pentru oricine tânăr student serios Mulți muzicieni, poeți și literaturi distinși veneau constant să o viziteze pe Liszt Îi plăcea să se distreze și îi plăcea să aibă a lui elevii la îndemână pentru ca ei să i se alăture pentru a-i distra și a-i acorda atenție vizitatori A avut doar trei elevi la momentul despre care scriu, și anume, Karl Klindworth din Hanovra, Dionys Pruckner din Munchen și americanul ale cărui amintiri sunt prezentat aici Pe Joachim Raff, totuși, l-am considerat unul dintre noi, deși nu la pe vremea când era elev al lui Liszt, fusese în anii anteriori, iar acum era constant în asociere cu comandantul, acţionând frecvent în calitate de secretar particular Hans von Bulow plecase din Weimar cu puțin timp înainte de sosirea mea și se afla atunci în primul său turneu regulat de concerte Mai târziu s-a întors ocazional pentru vizite scurte și l-am cunoscut bine Am constituit, parcă, o familie, căci în timp ce aveam propriile noastre apartamente în oraș, noi toți se bucurau de libertatea celor două camere inferioare din casa lui Liszt și erau în libertate veniți și plecați după cum ne-a plăcut În mod regulat, în fiecare duminică la ora unsprezece, cu rare Cu excepții, celebrul Cvartet de coarde din Weimar a cântat timp de o oră și jumătate în acestea camere, iar Liszt li sa alăturat frecvent în muzică concertată, veche și nouă Din cand in cand unul dintre băieți ar lua rolul la pian Jucătorii de cvartet au fost primul Laub vioară; Storr, vioara secunda; Wahlbrühl, violă; și Cossman, violoncel Înaintea lui Laub Joachim fusese concertmeiter, dar a părăsit Weimar în și a plecat la Hanovra, unde a ocupat un post similar A vizitat ocazional Weimar, totuși și apoi juca uneori cu cvartetul Henry Wieniawski, care a petrecut câteva luni în Weimar, lua ocazional prima vioară Preferatul meu ca cvartet a fost Ferdinand Laub, cu care am fost intim întâlnit, și constat că cei mai mari violoniști ai timpului prezent îl țin în sus estimare, mulți îl consideră cel mai mare dintre toți jucătorii de cvartet Am fost mereu destul de în largul nostru în acele camere inferioare, dar la ocazii ceremoniale eram invitați la etaj în salon, unde Liszt îl avea pe Erard favorit Ne bucuram astfel cea mai bună muzică, interpretată de cei mai buni artiști Pe lângă aceasta mai existau simfonia concerte și opera cu prezență ocazională la repetiție Liszt a luat-o de la sine înțeles că elevii săi ar aprecia aceste avantaje și oportunități remarcabile și lor utilitate și cred că am făcut-o Atelierul privat al lui Liszt, unde el a scris și compus, se afla în partea din spate a principalului clădire într-o aripă inferioară și poate fi ușor de distins în imagine prin copertine peste ferestre Nu am fost în această cameră de mai mult de o jumătate de duzină de ori în timpul șederii mele Weimar, iar una dintre acestea îmi amintesc ca fiind prilejul lui Liszt să cânte la Kreutzer Sonată cu Reményi, violonistul maghiar, și dându-i o lecție de concepție și stilul de performanță În cel mai apropiat colț al clădirii se aflau cele două camere mari de la parter la la care s-a făcut deja referire, de care noi, băieții, am avut libertatea în orice moment, și unde străinii erau primiți fără ceremonie Furstin Sayn-Wittgenstein avea apartamente, cred, de la b étage cu fiica ei, Prinzessin Marie Oricine cine urma să fie onorat cu o prezentare cu ei a fost dus într-o cameră de recepție de la etaj; învecinată cu aceasta era sala de mese Noi, băieții, am văzut puțin din Wittgenstein și îmi amintesc că am luat masa cu ei o singură dată eu s-a așezat lângă Prințesa Marie, care vorbea engleza foarte bine și s-ar putea să fi fost din cauza dorința ei de a-și exercita limba pe care am fost onorat cu un loc lângă ea Rubinstein a cunoscut-o când era la Weimar (voi avea mai multe de spus despre această vizită mai târziu), și a compus o nocturnă pe care i-a dedicat-o Când a venit în această țară [America] în mi-a spus că a reîntâlnit-o câțiva ani mai târziu la palatul din Viena, dar că devenise trufaș și nu înclinase să plătească atât de mult atentie la el Există mulți Wittgenstein în Rusia Când am fost în Wiesbaden în - Am văzut o jumătate de duzină de prinți ruși cu acest nume A existat doar un Rubinstein Liszt a avut alegerea tuturor tinerilor muzicieni din Europa pentru elevii săi, iar eu îi atribuim lui acceptarea mea oarecum față de faptul că am venit tot drumul din America, ceva mai mult o întreprindere în acele vremuri decât este acum M-am familiarizat foarte bine cu cei pe care i-am pomenit, mai ales cu Klindworth și Raff, și înaintea multora zilele în care eram cu toții "Dutzbrüder" Prima seară Raff, despre care nu auzisem până acum, mi s-a părut mai degrabă încrezut; dar când am ajuns să-l cunosc mai bine și mi-am dat seama cât de talentat era, am fost destul de gata să accepte mica lui atingere de stima de sine Ne-am cald prieteni, luând masa împreună în fiecare zi la table d'hôte, iar după cină plimbându-ne timp de o oră sau cam asa ceva in parc Nouăsprezece ani mai târziu, am plecat din nou în străinătate și l-am vizitat pe Raff la Conservatorul din Frankfort Și-a întrerupt lecțiile în momentul în care a auzit că sunt acolo, a coborât în fugă, și-a pus brațele în jurul gâtului meu și a fost atât de bucuros văzându-mă că m-am simțit ca și cum am fi încă o dată băieți la Weimar Al elevilor și al mulți muzicieni care au venit la Weimar să viziteze Liszt la acea vreme - die goldene Zeit ( Epoca de Aur), așa cum se mai numește la Weimar - cred că eu și Klindworth suntem singurii supraviețuitori Klindworth este unul dintre cei mai distinși profesori din Europa și a predat pentru mulți ani la Conservatorul din Moscova Acum este la Berlin Cea mai bună imagine a apariției lui Liszt la acea vreme este transmisă de imaginea care îl arată apropiindu-se de Altenburg Îi este întors spatele; cu toate acestea, există o anumită ceva care îl arată pe bărbat așa cum era, mai bine decât acele portrete în care ale lui caracteristicile sunt reproduse clar Imaginea arată mersul lui, silueta și generalul său aspect Există forma lui înaltă și slabă, pălăria lui înaltă așezată puțin într-o parte și brațul a fleac akimbo Avea ochi pătrunzători Părul lui era foarte închis, dar nu negru A purtat-o lung, la fel ca în vremurile sale mai vechi I-a coborât aproape până la umeri și a fost tăiat off pătrat în partea de jos Îl tăia frecvent, pentru a-l păstra cam la aceeași lungime Acesta a fost un punct în privința căruia era foarte deosebit După cum îmi amintesc mâinile lui, degetele lui erau slabe și subțiri, dar nu m-au impresionat fiind foarte lung și nu avea o întindere atât de remarcabilă pe tastatură ca una s-ar putea imagina Era întotdeauna îmbrăcat îngrijit, apărând în general într-o redingotă lungă, până când a devenit abatele Liszt după care a purtat rochia neagră distinctivă A lui maniera generală și chipul lui erau cele mai expresive dintre sentimente, iar trăsăturile i se luminau când vorbea Zâmbetul lui era pur și simplu fermecător Fața lui era ciudată se putea nu-l spunem frumos, totuși era în el ceva subtil care era cel mai atrăgător, iar toată maniera lui avea o fascinație pe care este imposibil de descris În zilele sale de concert Liszt cânta întotdeauna fără muzica dinaintea lui, deși asta nu era obiceiul obişnuit al vremii lui Mai târziu, foarte rar a cântat chiar și propriile compoziții fără să aibă muzică înaintea lui și în cea mai mare parte a timpului am fost acolo copii ale publicațiilor sale ulterioare mereu întins la pian și printre ei o copie a "Bénédiction de Dieu dans la Solitudine" pe care Liszt o folosise de atâtea ori când le cânta oaspeților săi, încât a devenit asociat cu amintirile lui Berlioz, Rubinstein, Vieuxtemps, Wieniawski, Joachim și cercul nostru imediat, Raff, Bülow, Cornelius, Klindworth, Pruckner și alții Cand eu plecat din Weimar Am luat acest exemplar cu mine ca suvenir și îl mai am; și pretuiesc totul cu atât mai mult pentru semnele de uz pe care le poartă Ca o ilustrare a unora dintre avantajele unei reședințe la Weimar aproape în familiar cu Liszt în timpul "die goldene Zeit", sunt prezentate câteva extrase din jurnalul meu, care arată cât de aproape s-au urmat evenimentele unul peste altul: "Duminică, aprilie La Altenburg în această dimineață, la ora unsprezece, Liszt a cântat cu Laub și Cossman două triouri de César Franck ' Acest lucru este deosebit de interesant, având în vedere faptul că compozitorul, care a murit în jur de zece cu ani în urmă, abia începe să primească aprecierea cuvenită la Paris în prezent acolo este aproape un cult lui César Franck, dar este destul de firesc ca Liszt, cu rapidul și îndepărtat văzând aprecierea, ar fi trebuit să-și facă plăcere deosebită cântând muzica lui patruzeci și șapte cu ani în urmă Lui Liszt îi plăcea foarte mult " mai Cvartetul la Altenburg la ora unsprezece, după care Wieniawski a jucat cu Liszt la vioară și pian-forte "Sonata în A" de Beethoven mai Liszt a sunat aseară în camerele mele în companie cu Laub și Wieniawski Liszt a cântat mai multe piese, printre care "Amitié pour Amitié" al meu mai Băieții au fost toți la Hotel Erbprinz în această seară Liszt a intrat și a adăugat vivacitatea ocaziei mai La Liszt's în această seară, Klindworth, Laub și Cossman au cântat un trio cu pian Spohr, după care Liszt a cântat sonata compusă recent și unul dintre concertele sale După-amiaza, în timpul lecției mele cu Liszt, cântasem Sonata minoră în do diezist Beethoven și fuga în mi minor de Händel mai Lecție de la Liszt în această seară A jucat Scherzo și Finale din C de Beethoven Sonata minoră ascuțită Vineri mai Am participat în această seară la un concert la tribunal pe care Liszt l-a dirijat Ioachim a cântat un solo de vioară de Ernst mai Am fost la Altenburg la ora unsprezece în această dimineață Au fost cam cincisprezece persoane prezente - un lucru destul de neobișnuit Printre altele, un cvartet de coarde de S-a cântat Beethoven, Joachim luând prima sa vioară mai A participat la o repetiție orchestrală la care au susținut o uvertură și un concert de vioară Ioachim a fost interpretat, acesta din urmă jucat de Ioachim mai Ziua lui Joachim Raff Klindworth și cu mine ne-am prezentat lui devreme ziua și a încetat să mai compună, insistând să aibă o vacanță Sărbătorirea noastră a acestui lucru evenimentul a inclus o plimbare la Tiefurt și participarea la un concert în grădină mai, duminică La Liszt în această dimineață, ca de obicei Nici un cvartet azi Wieniawski a cântat mai întâi un solo de vioară de Ernst, iar apoi cu Liszt, duo-ul acestuia din urmă pe maghiară aerisire mai Am participat în această seară la un bal al Erholung Gesellschaft La masa noastră de cină au fost Liszt, Raff Wieniawski, Pruckner și Klindworth Am ajuns acasă la ora patru dimineata iunie Am luat masa cu Liszt la Erbrinz Liszt a sunat în camerele mele mai târziu după-amiaza, aducând cu el Marx și doamna din Berlin De asemenea, Raff și Winterberger Liszt a jucat trei nocturne Chopin și un scherzo al său Seara eram cu toții invitat la Altenburg A cântat Harmonies du Soir, nr și propria sa sonată El a fost cel mai bun și a jucat divin iunie Am avut o lecție de la Liszt în seara asta Am cântat Concertul în mi minor al lui Chopin iunie Am fost la Liszt's în această seară la o seară cu bere bock Berea a fost un cadou pentru Liszt de la tatăl lui Pruckner, care avea o mare fabrică de bere în Munchen Duminică, iunie Dimineața obișnuită de cvartet la Altenburg Cvartet, op , din S-a jucat cel al lui Schubert, tot unul dintre cvartetele lui Beethoven Liszt a fost capul și frontul mișcării Wagner; dar cu excepția cazului în care vizitatorii veneau la Weimar și au fost implicați într-o ceartă cu Raff, care era un discipol înfocat al lui la noua școală, s-a discutat puțin despre problema Wagner Pruckner a început o mica societate, scopul fiind de a se opune filistenilor, sau vechilor fogies, si de a sustine modernul idei Liszt era șeful și era numit Padisha (șeful), iar elevii și alții, Raff, Bülow, Klindworth, Pruckner, Cornelius, Laub, Cossman etc , au fost Murls Într-o scrisoare către Klindworth, apoi la Londra, Liszt scrie despre Rubinstein: "Este un tip inteligent, cel mai remarcabil muzician, pianist și compozitor care mi-a apărut printre lumini moderne - cu excepția Murls Numai Murlship îi lipsește încă Pe manuscrisul "Sonata" lui Liszt el însuși a scris "Für die Murlbibliothek" Într-o seară, la începutul lunii iunie , Liszt ne-a trimis să venim la Altenburg dimineața, întrucât se aștepta la vizita unui tânăr despre care se spunea că are un mare talent ca a pianist și compozitor și al cărui nume era Johannes Brahms El trebuia să fie însoţit de Eduard Reményi A doua zi dimineață, mergând la Altenburg cu Klindworth, l-am găsit pe Brahms și Reményi deja în sala de recepție cu Raff și Pruckner După ce l-a salutat pe noi veniți, despre care Reményi ne era cunoscut prin reputație, m-am plimbat la o masă pe care erau câteva manuscrise de muzică Erau încă câțiva dintre Brahms compoziții inedite și am început să răsturn frunzele celei de sus în morman A fost soloul la pian Op , Scherzo Mi bemol minor și, din câte îmi amintesc, scrierea era atât de ilizibil încât m-am gândit în sinea mea că dacă aș avea ocazia să-l studiez, ar trebui să fiu garantat mai întâi să facă o copie a acestuia În cele din urmă, Liszt a coborât și după un general conversația s-a întors către Brahms și a spus: "Suntem interesați să auzim pe câțiva dintre voi compoziții ori de câte ori ești pregătit și te simți înclinat să le cânți Brahms, care era evident foarte nervos, a protestat că i-a fost cu totul imposibil să se joace într-o stare atât de dezorientată și în ciuda solicitărilor serioase ale atât Liszt, cât și Reményi, nu au putut fi convinși să se apropie de pian Liszt, văzând asta nu s-a făcut niciun progres, s-a dus la masă și a luat prima bucată la îndemână, scherzo ilizibil și spunând: "Ei bine, va trebui să mă joc", a pus manuscrisul pe pian-birou Am asistat deseori la faptele sale minunate în citirea vizuală și l-am considerat ca infailibil în acest sens, dar, în ciuda încrederii noastre în abilitățile lui, atât Raff și mă temeam la pândă de posibilitatea ca ceva să se întâmple dezastruoasă pentru credinţa noastră neîndoielnică Așa că, când a pus scherzo pe biroul de pian, eu tremurat pentru rezultat Dar a citit-o într-un mod atât de minunat - în același timp purtând un acompaniament curent de critică sonoră a muzicii - că Brahms a fost uimit și încântat Raff s-a gândit, și s-a exprimat așa, că anumite părți ale scherzo-ul lui a sugerat Scherzo-ul Chopin în si bemol minor, dar mi s-a părut că asemănarea era prea mică pentru a merita o atenție serioasă Brahms a spus că nu a făcut-o niciodată văzut sau auzit vreuna dintre compozițiile lui Chopin Liszt a jucat, de asemenea, un rol din C a lui Brahms Sonata majoră, op Puțin mai târziu, cineva i-a cerut lui Liszt să cânte propria sa sonată, o lucrare destul de recentă pe vremea aceea, şi de care era foarte îndrăgit Fără ezitare, s-a așezat și a început joc Pe măsură ce a progresat, a ajuns la o parte foarte expresivă a sonatei, pe care el mereu impregnat de patos extrem și în care căuta interesul deosebit și simpatia ascultătorilor săi Aruncându-i o privire lui Brahms, descoperi că acesta din urmă moțea în scaunul lui Liszt a continuat să cânte până la sfârșitul sonatei, apoi s-a ridicat și a părăsit camera Eram într-o asemenea poziție încât Brahms a fost ascuns vederii mele, dar eram conștient de asta se întâmplase ceva neobișnuit și cred că Reményi mi-a spus după aceea ce a fost Era foarte ciudat că printre diversele relatări ale familiei Liszt-Brahm primul interviu - și sunt mai multe - nu există unul care să ofere o precizie descrierea a ceea ce a avut loc cu acea ocazie; Într-adevăr, toate sunt departe de drum Evenimentele descrise aici sunt perfect clare în propria mea minte, dar nu vreau să am încredere implicit doar pentru memoria mea, i-am scris prietenului meu Klindworth - singurul martor viu despre incident, cu excepția mea, după cum presupun, - și i-am cerut să dea socoteală despre asta așa cum și-a amintit Mi-a coroborat descrierea în toate detaliile, cu excepția faptului că el nu a făcut nicio referire specifică la somnolența lui Brahms și cu excepția, de asemenea, că, potrivit după-mi amintesc, Brahms a părăsit Weimar în după-amiaza zilei în care a avut loc întâlnirea a avut loc; Klindworth scrie că era în dimineața zilei următoare - a discrepanță de foarte puțin moment Brahms și Reményi erau într-un turneu de concerte la momentul despre care scriu și erau dependente de astfel de piane pe care le puteau găsi în diferitele orașe în care ei a apărut Acest lucru a fost regretabil și, uneori, i-a adus într-o dilemă extremă Pe într-o ocazie, singurul pian pe care îl aveau la dispoziție era doar un semiton în dezacord cu vioară Nu era nici un acordator de pian la îndemână și, deși vioara ar fi putut fi adaptat temporar la pian, Reményi ar fi avut obiecţii serioase la o asemenea a procedură Brahms s-a adaptat așadar la situație, a transpus partea de pian la înălțimea viorii și a cântat întreaga compoziție, Kreutzer de Beethoven Sonata, din memorie Joachim, atras de această ispravă, i-a dat lui Brahms o scrisoare de Introducere în Schumann La scurt timp după incidentul neplăcut de la Weimar, Brahms a plătit a vizită la Schumann, apoi locuind la Düsseldorf Cunoașterea rezultată din aceasta a condus la faimosul articol al lui Schumann intitulat "Neue Bahnen", publicat în scurt timp ulterior ( octombrie ) în "Neue Zeitschrift für musik" din Leipsic, care a început Brahms despre cariera sa muzicală Este îndoielnic dacă până atunci vreun articol ar fi făcut astfel de senzație în toată Germania muzicală Îmi amintesc cât de complet intră acel cerc de Liszt Weimar a fost uimit Această scrisoare a fost la început, fără îndoială, un obstacol în calea Brahms, dar deoarece a dus la stârnirea unei mari rivalități între două părți opuse în cele din urmă a contribuit mult la succesul său final A trecut peste un sfert de secol după prima mea întâlnire cu Brahms înainte să-l văd din nou, iar apoi întâlnirea a avut loc la Bonn pe Rin, la mai El a fost acolo, în companie cu Joachim și alți artiști, să participe la ceremonii însoțitor la dezvelirea Schumann Denkmal Mergând acasă la cină și am aflat că Brahms se oprește la hotel, mi-am dat card către portar, cu instrucțiuni să i-o predea lui Brahms imediat ce acesta a intrat Când pe la jumătatea mesei, a intrat portarul și a spus că Brahms era înăuntru holul exterior, așteptând să mă vadă A fost foarte cordial Momentan am avut destul am uitat că l-am întâlnit acasă la David din Leipsic, așa că am spus: "Ultima dată când m-am întâlnit ai fost la Weimar în acea zi foarte fierbinte din iunie ; iti amintesti?' 'foarte bine într-adevăr, și mă bucur să te văd din nou Sursa: "Memorii ale unei vieți muzicale" de William Mason: New York, The Century Co, : Retipărit de Da Capo Press, New York, MEMORIE Redarea din memorie, descrisă și ca a cânta fără muzică sau a cânta pe de rost, presupune învățarea muzicii din partitură și apoi interpretarea ei fără partitură Memoria constă din memoria intelectuală, memoria vizuală a paginii tipărite și memoria motorică memorie De mulți ani pianiștii au susținut din memorie recitaluri solo și concerte în public dar nu a fost întotdeauna cazul Liszt este creditat că a fost unul dintre primii care au făcut-o acest Pianişti care însoţesc cântăreţii şi pianişti care cântă cu grupuri de muzică de cameră, de obicei se joacă cu scorul Odată ce o lucrare la pian a fost memorată, este necesar să vă păstrați concentrarea performează cu succes din memorie în public A juca din memorie este o abilitate foarte utilă să se dezvolte și este esențial dacă cineva dorește să devină pianist concertist În muzica AMEB examenele, de obicei, cel puțin o lucrare pentru pian trebuie să fie interpretată din memorie Unii spun că cantitatea de muncă mult crescută necesară pentru a memora o piesă să fie o pierdere de timp, pe lângă stresul suplimentar pe care îl presupune o performanță din memorie Pe de altă parte, o performanță din memorie poate fi mai liberă și permite interpretului să o facă concentrați-vă mai degrabă pe muzică decât pe pagina tipărită MENDELSSOHN Felix Mendelssohn ( - ) a fost un compozitor, pianist și dirijor german al perioada romantica Producția sa include muzică de pian solo, muzică de cameră, simfonii, concerte și oratorie În timpul vieții sale, și ulterior, Mendelssohn a fost clasat cu marii din toate timpurile, cum ar fi Mozart, dar pe o perioadă de timp statutul său muzical a fost retrogradat din cauza gusturilor muzicale în schimbare Muzica lui Mendelssohn are un aspect rafinat bucuria și originalitatea sa creativă sunt din nou recunoscute și muzica lui reevaluată Lucrările proprii ale lui Mendelssohn arată studiul său asupra muzicii baroc și clasică timpurie A lui fugile și coralele reflectă în special o claritate tonală și o utilizare a contrapunctului care amintește a lui JS Bach de care a fost profund influențat Mendelssohn a reînviat și interesul pentru lucrările lui Franz Schubert Prietenul său Schumann a descoperit manuscrisul lui Simfonia Mare în Do major a lui Schubert și i-a trimis-o lui Mendelssohn, care a prezentat-o în premieră Leipzig în la mai bine de un deceniu după moartea lui Schubert De-a lungul vieții sale, Mendelssohn s-a ferit de evoluțiile muzicale mai radicale urmat de unii dintre contemporanii săi Era în relații amicale cu Berlioz, Liszt și Meyerbeer, dar în scrisorile sale și-a exprimat dezaprobarea față de compozițiile lor Acest tulpină conservatoare la Mendelssohn, care l-a diferențiat de unele dintre ele mai multe contemporani extravaganți, au generat o condescendență similară din partea lor față de muzica lui În Anglia, reputația lui Mendelssohn a rămas înaltă timp de mulți ani În ultimii ani a s-a dezvoltat o nouă apreciere a compozițiilor lui Mendelssohn și a aproape toate ale lui lucrările publicate sunt acum disponibile pe CD Unele dintre lucrările maturității sale timpurii arată o înțelegere intuitivă a formei, armoniei, contrapunctului, culorii și tehnicii compoziționale, care sprijin susține că precocitatea lui Mendelssohn a depășit-o chiar și pe cea a lui Mozart "Lieder ohne Wörte" de Mendelssohn (Cântece fără cuvinte), cu câte opt cicluri fiecare care conțin șase piese lirice (două publicate postum) rămân printre cele mai iubite ale sale compoziții pentru pian Au devenit articole standard de salon și copleșitoare popularitatea a făcut ca mulți critici să-și subestimeze valoarea muzicală Alți compozitori dintre cei care au fost inspirați să producă piese similare, au inclus Charles-Valentin Alkan, Anton Rubinstein, Ignaz Moscheles și Edvard Grieg Alte piese pentru pian ale lui Mendelssohn includ opera sa "Andante și Rondo Capriccioso" , scrisă când avea șaptesprezece ani, "Variations Sérieuses" opus ( ), "Șapte Opusul al Pieselor caracteristice ( ) și setul de șase "Preludii și fugi" opusul ( - Mendelssohn a compus și o serie de concerte pentru pian, muzică de cameră, șase sonate pentru orgă și cântece pentru voce și pian, inclusiv binecunoscutul "On Wings of Song" MENTER Sophie Menter s-a născut la München la iulie și a murit la Stockdorf, lângă München, la februarie Era fiica violoncelistului Joseph Menter Era un copil minune care a intrat la Conservatorul din München înainte de a fi adolescentă pentru a studiază cu Leonhard Pe când avea cincisprezece ani, făcea un turneu în Germania A Concert de succes la Frankfurt în a fost prezent de Carl Tausig, care ulterior i-a dat cursuri De asemenea, a studiat cu Lebert și Bülow A studiat cu Lizt din și Liszt a numit-o adesea cea mai mare elevă a sa În s-a căsătorit cu violoncelistul David Popper, dar a divorțat în Sophie Menter a predat la Conservatorul din Sankt Petersburg între și A făcut turnee apoi, iar în la Londra a fost solista la prima reprezentație britanică a Fantezia lui Ceaikovski pentru pian și orchestră La același concert a cântat-o "Zigeuner-weisen" pentru pian și orchestră, compus orchestral de Ceaikovski În aceeași vizită ea a susținut o reprezentație, alături de elevul ei, Vasili Sapellnikov, a lui Liszt "Concert Pathetique" În , George Bernard Shaw a scris despre efectul ei de măreție, producând "un sunet perfect bogat, plin și uniform" Ea s-a jucat "Cu o rapiditate splendidă, dar ea nu joacă niciodată mai repede decât poate urmări urechea; este distincția de atac și intenție care face ca execuția ei să fie atât de irezistibil de impetuoasă Elevii ei au inclus José Vianna da Motta, Alice Ripper, Vassily Sapellnikov și August Schmid-Lindner Sophie Menter nu a făcut niciun disc, dar a făcut rulouri Liszt, dintre care unul, "On Wings" de Song' de Liszt după Mendelssohn, este pe CD-uri METRONOM Un metronom este un dispozitiv care produce un puls auditiv și/sau vizual regulat, folosit de obicei pentru a stabili o bătaie constantă, sau tempo, măsurată în bătăi pe minut (BPM) pentru interpretarea unor compoziții muzicale Metronomul a fost inventat de Dietrich Nikolaus Winkel la Amsterdam în Johann Mälzel a copiat câteva dintre ideile de construcție ale lui Winkel și a obținut brevetul pentru metronomul portabil în Cuvântul "metronom" a apărut pentru prima dată în engleză în în jurul anului și a fost format din cuvintele grecești "metron" care înseamnă "măsură" și "nomos" însemnând "reglementare" Beethoven, în , a fost primul compozitor care a indicat marcajele metronomului în muzica lui Muzicienii folosesc metronomele atunci când exersează pentru a menține un tempo stabilit Prin ajustarea metronomului se realizează facilități la tempouri diferite Chiar și în bucăți care nu necesită timp strict, un metronom este folosit pentru a da o indicație a tempo-ului general destinate de compozitor Multe piese sunt prevăzute cu o indicație de tempo în partea de sus a manuscrisului de către compozitor sau în ediția tipărită la momentul publicării Un tip obișnuit de metronom este metronomul de vânt, care se folosește ca reglabil greutate pe capătul unei lansete pentru a controla tempo-ul Greutatea este mutată în sus cu tija reduceți tempo-ul și coborâți tija pentru a reduce tempo-ul Mecanica din interiorul metronomul produce un sunet de clic pe fiecare leagăn al tijei Majoritatea metronomelor moderne sunt electronice, cu un cristal de cuarț pentru a menține precizia cele folosite la ceasurile de mână Cele mai simple metronome electronice au un cadran sau butoane pentru controlează tempo-ul Unele pot produce și o notă de acordare, de obicei A herți Marcajele metronomului compozitorilor pot fi privite cu prudență, deoarece tind să fie prea rapide Marcajele metronomului de către Beethoven, Chopin și Brahms sunt cazuri concrete, după cum se dovedește după semnele lui Beethoven în Sonata sa pentru pian în si bemol major opus "Hammerklavier", Marcajele lui Chopin în unele dintre studiile sale opus și semnele lui Brahms în lent mișcarea Concertului său pentru pian în si bemol major opus Liszt nu a indicat niciodată marcajele metronomului în muzica lui Un marcaj metronom poate reprezenta un tempo teoretic în mintea compozitorului Aceasta poate în alte cazuri reprezintă tempo maxim posibil redat de un pianist virtuoz având în vedere că pianele din vremea lui Chopin şi Liszt aveau o acţiune mai lejeră decât pianele moderne Marcajele lui Chopin pentru secțiunile exterioare lente ale studiului său în mi major opus nr "Tristesse" și studiul său opus nr în mi bemol minor sunt, cu toate acestea, și pe partea rapidă MEDIUL-C Locația C din mijloc este prima sarcină a unei persoane care începe să învețe pianul Este nota albă imediat la stânga celor două note negre cele mai apropiate de mijlocul pian Mijlocul exact al tastaturii nu este mijlocul C, ci este de fapt spațiul între E și F deasupra mijlocului C MIKULI viaţă Karol (Carl) Mikuli ( - ) a fost pianist, compozitor, dirijor și profesor El a fost un elev al lui Chopin și mai târziu a devenit asistentul didactic al lui Chopin El este cel mai bine cunoscut ca un editor al operelor pentru pian ale lui Chopin Elevii săi au inclus Moriz Rosenthal, Raoul Koczalski, Aleksander Michalowski, Jaroslaw Zieli'ski și Kornelia Parnas Edițiile lui Chopin au fost publicate pentru prima dată de F Kistner în , iar publicațiile Dover publică în prezent retipăriri ale acestor ediţii Ele au fost publicate pentru prima dată în America de Schirmer în Scopul lui Mikuli, așa cum se spune în prefața ediției sale, a fost de a oferi mai multă încredere ediţii ale operelor lui Chopin A folosit mai multe surse verificate, dintre care majoritatea au fost scrisă sau corectată de însuși Chopin Mikuli luă notițe detaliate ale lui Chopin comentarii făcute în lecții și, de asemenea, au intervievat oameni care îl auziseră pe Chopin cântând is editeazăHHHHHttt Mikuli & Chopin "În timp ce Chopin, compozitorul este acum respectat și onorat de toți adevărații prieteni ai artei și cunoscători, pianistul Chopin a rămas aproape necunoscut; ce este mai rău, an s-a vehiculat în general o impresie complet falsă despre el în această privință In conformitate la acea versiune, jocul lui era mai mult cel al unui visător decât cel al unui om treaz - cântare care era abia audibilă, constând din nimic altceva decât pianisimos și una cordas, foarte incert sau cel puțin neclar din cauza tehnicii slab dezvoltate și distorsionat în ceva total aritmic de un rubato constant! Această prejudecată ar putea nu ajută să fie foarte dăunător redării operelor sale chiar și din mâna celor înalt artiști capabili care nu doreau decât să fie cu totul fideli De altfel, este ușor de explicat Chopin a jucat rar în public și numai fără să vrea; "a se prezenta" îi era străin natură O boală de mulți ani și un temperament nervos suprasolicitat nu au făcut-o permite-i întotdeauna, în sala de concert, calmul necesar pentru a expune nestingherit pe întreaga bogăție a resurselor sale În cercurile selectate, rareori juca altceva decât mai mic creații și din când în când fragmente din cele mai mari Deci nu este de mirare că Pianistul Chopin nu a reușit să obțină nicio recunoaștere largă Și totuși Chopin poseda o tehnică foarte dezvoltată, stăpânind deplin instrument În toate tipurile de atingere, uniformitatea cântarilor și a lucrărilor sale de trecere era neîntrecut, cu adevărat fabulos; sub mâinile lui pianul nu avea de ce să-l invidieze nici pe vioara ei arcul sau instrumentele de suflat le instrumentează suflarea vie Tonurile se amestecau miraculos ca în cel mai frumos cântec Mâna unui adevărat pianist, nu atât de mare, cât extrem de suplă, îi permitea să arpegie cele mai răspândite armonii și să execute operațiuni de trecere, pe care el introdus în limbajul pianului ca ceva care nu a îndrăznit până acum, și totul fără cel mai mic efort fiind evident, la fel de în general o libertate și ușurință agreabile deosebit de caracteristic jocului său În același timp, tonul din care putea trage instrumentul a fost mereu imens, mai ales la cantabile; numai Field putea compara cu el în acest sens O energie virilă, nobilă - energie fără cruditate - a dat un efect copleșitor pasajele adecvate, la fel ca în altă parte, el ar putea încânta ascultătorul prin intermediul tandrețe - tandrețe fără afectare a interpretărilor sale sufletești Cu toată intensitatea lui căldură personală, jocul lui a fost întotdeauna moderat, cast, rafinat și uneori chiar auster rezervat Din păcate, în tendința pianismului modern, aceste distincții fine, ca atâtea altele aparținând unei mișcări de artă ideală, sunt aruncate în podul "ideilor suspendate" care împiedică progresul, și o demonstrație goală de forță, fără a ține cont de capacitatea instrument, nici măcar străduindu-se ca frumusețea sunetului să fie modelată, astăzi trece pentru ton mare și expresie energică! În păstrarea tempo-ului, Chopin a fost inflexibil și îi va surprinde pe mulți să afle că metronomul nu și-a părăsit pianul Chiar și în rubato-ul lui mult calomniat, de o mână, the mâna însoțitoare, întotdeauna jucată în tempo strict, în timp ce cealaltă - cântând, fie ezitând nehotărât sau intrând înaintea ritmului și mișcându-se mai repede cu a o anumită vehemență nerăbdătoare, ca în vorbirea pasională - a eliberat adevărul musicalului expresie din toate legăturile ritmice Deși Chopin a interpretat în cea mai mare parte propriile compoziții, memoria sa - la fel de bogată ca a fost precis - a stăpânit toate lucrările mărețe și frumoase ale literaturii de la tastatură - mai presus de toate pe Bach, deși este greu de spus dacă l-a iubit mai mult pe Bach sau pe Mozart A lui executarea acestei muzici a fost de neegalat Cu micul trio cu pian Sol major de Mozart (jucat cu Alard și Franchomme) el a vrăjit literalmente publicul parizian blazat unul dintre ultimele sale concerte Desigur, Beethoven era la fel de aproape de inima lui El a avut o mare predilecție pentru lucrările lui CM von Weber, în special pentru Konzertstuck și E sonate minore și la bemol major; pentru Fantezia lui Hummel, Septet și concerte; si pentru Concertul A bemol major al lui Field și Nocturne, pentru care a improvizat cel mai mult ornamente captivante A muzicii virtuoase de orice grad de calitate - care în a lui timpul a alungat teribil de tot restul - n-am văzut niciodată o piesă pe suportul lui de pian și Mă îndoiesc dacă altcineva a făcut-o vreodată Rareori a profitat de ocazie pentru a auzi astfel de lucrări în sala de concerte, deși astfel de oportunități i-au fost frecvent prezentate și chiar îndemnate, dar în contrast era un obișnuit entuziast la Société de Concerts a lui Habeneck și Cvartetul de coarde al lui Alard și Franchomme Ar trebui să fie de interes pentru mulți cititori să învețe ceva despre profesorul Chopin, chiar dacă numai în schiță generală Predarea era ceva ce nu putea evita cu ușurință, în calitatea sa de artist și cu care atașamentele sale sociale la Paris; dar departe de a o considera o povară grea, Chopin și-a dedicat toată puterea lui câteva ore pe zi, cu o adevărată plăcere Desigur a pus mari pretenții talentului și industriei elevului Au fost des "leçons orageuse", așa cum erau numite în limbajul școlar, și mulți ochi drăguți au părăsit Altarul mare al Cité d'Orléans, rue St Lazare, în lacrimi, dar fără să suporte nimic resentimente împotriva stăpânului foarte iubit Pentru că această rigoare era atât de greu de satisfăcut intensitate febrilă cu care maestrul mângâie să-și ridice discipolii la propriul culme, refuzul de a înceta în repetarea unui pasaj până când a fost înțeles, care a constituit o garanție că avea în suflet progresul elevului Un zel artistic sfânt strălucea l; fiecare cuvânt de pe buzele lui era stimulant și inspirator Adesea lecții individuale a durat literalmente câteva ore până când [maestrul și elevul au fost epuizați] La începutul studiului, Chopin a căutat în general să elibereze mâna studentului de toate rigiditate și orice mișcare convulsivă, spasmodică, și astfel să producă în el prima condiția jocului frumos - "souplesse", și odată cu ea independența degete Neobosit el a învățat că exercițiile potrivite nu ar trebui să fie doar mecanic, ci mai degrabă ar trebui să înroleze întreaga voință a elevului; prin urmare ar fi nu necesită niciodată o repetare fără minte de douăzeci sau patruzeci de ori (încă astăzi lăudatul Arcan la atâtea școli), darămite un exercițiu în timpul căruia s-ar putea, conform lui Kalkbrenner sfaturi, concomitent se ocupa cu lectura (!) S-a ocupat foarte bine diferitele tipuri de atingere, în special legato cu tonuri pline Ca ajutoare la gimnastică, a recomandat îndoirea în și în afara încheieturii, repetarea atacul încheieturii mâinii, întinderea degetelor - întotdeauna cu un avertisment serios împotriva oboselii A insistat ca scalele să fie jucate cu un ton mare, cât mai legato posibil, mai întâi foarte încet și doar crescând treptat tempo-ul, cu uniformitate metronomică Îndoirea mâinii în interior ar facilita, susținea el, întoarcerea degetului mare și trecerea celuilalt degetele peste el Scale cu multe clape negre (Si major, Fa diesis major, Re bemol major) au fost primii studiati, ultimii - ca fiind cei mai dificili - fiind Do major Într-un similar secvență, a atribuit preludiilor și Exercițiilor lui Clementi, o lucrare pe care o prețuia foarte mult foarte mult pentru utilitatea sa Potrivit lui Chopin, uniformitatea solzilor (și, de asemenea arpegii) a fost fondată nu numai pe cea mai mare egalitate posibilă în puterea degetelor și a degetul mare complet nestingherit în trecerea dedesubt și peste - se realizează cu cinci degete exerciții - dar mult mai mult pe o mișcare laterală a mâinii, nu sacadat, dar întotdeauna alunecare uniformă, cu cotul atârnând complet și liber; asta voia ilustrați pe tastatură printr-un glissando Ca studii a repartizat o selecție din Cramer's Etudes, Clementi's Gradus ad Parnassum, the finishing Studies in Style by Moscheles (pe care îi plăcea foarte mult), și suitele lui Bach, și fugi individuale din Clavierul bine temperat Într-o anumită măsură, el a numărat și nocturnele lui Field și propriile sale printre aceste studii de pian, deoarece în ele elevul ar putea învăța să recunoască, să iubească și să execute frumos curgător ton cântând și legato, parțial prin înțelegerea explicațiilor sale, parțial prin percepție intuitivă și imitație (a jucat aceste lucrări în mod constant pentru elevii săi) În note duble și acorduri el cerea atacuri exact simultane; rupând coarda a fost permisă numai acolo unde compozitorul însuși a specificat-o În triluri, pe care el în general stipulate ar trebui să înceapă pe auxiliarul superior, el a insistat mai puțin pe rapiditate decât pe uniformitate absolută, iar sfârșitul trilului trebuia să fie calm și fără grabă Pentru turn (gruppetto) și appoggiatura i-a recomandat pe marii cântăreți italieni ca modele El a cerut ca octavele să fie jucate cu încheietura mâinii, dar a avertizat că acestea nu trebuie să-și piardă nici o plenitudine de ton ca urmare Doar studenților semnificativ avansați au făcut-o și-a atribuit Studiile, op și op Concerte și sonate de Clementi, Mozart, Bach, Händel, Scarlatti, Dussek, Field, Hummel, Ries și Beethoven; apoi lucrări de Weber, Moscheles, Mendelssohn, Hiller iar Schumann și propriile sale lucrări au fost piesele care au apărut pe suportul muzical, în a succesiune atent ordonată după dificultate Mai presus de toate, a fost formularea corectă la care Chopin a dedicat cea mai mare atenție Pe subiectul proastei fraze, a repetat adesea observaţia potrivită că i se părea că cineva recita un discurs într-o limba pe care nu o cunoștea, un discurs memorat laborios prin memorare, în care recita nu numai că nu a respectat lungimea naturală a silabelor ci chiar ar face opriri în mijlocul cuvintelor individuale Pseudomuzicianul care a formulat prost a dezvăluit în a în mod similar în care muzica nu era limba lui natală ci mai degrabă ceva ciudat și de neînțeles și trebuie, ca și recitatorul, să nu producă niciun efect asupra ascultătorului prin prestația sa În notația degetării, în special cea mai caracteristică degetare personală, Chopin nu era crunt Pianiştii îi datorează mulţumiri pentru marile sale inovaţii în degetare, care din cauza eficacitatii lor s-au infiintat in scurt timp, prin autoritati precum Kalkbrenner au fost inițial cu adevărat îngroziți de ei Chopin a folosit fără ezitare degetul mare pe tastele negre; l-a încrucișat chiar și sub al cincilea deget (desigur cu a îndoire hotărâtă a încheieturii mâinii) atunci când aceasta ar putea facilita performanța sau o poate împrumuta mai multă seninătate sau uniformitate De multe ori lua două note succesive cu una și aceeași degetul (și nu numai în trecerea de la o cheie neagră la una albă), fără cea mai mică întrerupere a fluxului tonal devenind vizibilă A traversat frecvent cel mai lung degetele unul peste altul, fără ajutorul degetului mare (vezi Etude nr din op ) Și nu numai în pasajele în care era absolut necesar prin ţinerea degetului mare a cheie Digitarea treimilor cromatice pe baza acestui principiu (așa cum o indică el în Etude Nu din op ) oferă, într-o măsură mult mai mare decât metoda obișnuită atunci, posibilitatea celui mai frumos legato în cel mai rapid tempo cu o mână cu totul calmă În ceea ce privește umbrirea, el a aderat strict la un crescendo și un decrescendo cu adevărat treptat Despre declamație și despre performanță în general, le-a oferit elevilor săi neprețuite și sfaturi și sugestii semnificative, dar cu siguranță a exercitat o influență mult mai puternică prin repetat jucând pentru elevii săi nu numai pasaje individuale, ci lucrări întregi și cu a conștiinciozitate și entuziasm pe care rareori le-a afișat în sala de concert Adesea cel întreaga lecție ar trece fără ca elevul să fi jucat mai mult de câteva măsuri, în timp ce Chopin, întrerupându-l și corectându-l pe Pleyel vertical (studentul întotdeauna a cântat pe un pian de concert remarcabil și i s-a cerut să exerseze doar pe cei mai buni instrumente), a oferit idealul cald, viu de cea mai înaltă frumusețe pentru admirația sa și emulare S-ar putea spune fără exagerare că doar studenții săi îl cunoșteau pe Chopin pianist în măreția sa deplină, de neatins Chopin a recomandat cel mai insistent jocul de ansamblu, cultivarea celor mai buni muzică de cameră - dar numai în compania unor muzicieni de înaltă performanță Oricine nu a putut găsi astfel de oportunități a fost îndemnat să caute un înlocuitor în jocul cu patru mâini La fel de insistent și-a sfătuit elevii să întreprindă încă de la început studii teoretice temeinice pe cât posibil și cei mai mulți dintre ei au fost recunoscători pentru mijlocirea lui bună când prietenul său Henri Reber (mai târziu profesor la Conservatorul din Paris), pe care l-a respectat foarte mult pe ambii ca teoretician și ca compozitor, au fost de acord să-i instruiască pe therm În fiecare situație marele inima maestrului era deschisă elevilor săi Un prieten simpatic și patern, el i-a inspirat la eforturi neîncetate, s-au bucurat cu adevărat de fiecare nouă realizare și a avut întotdeauna un cuvânt încurajator pentru cei care șovăie și cei slabi de inimă Sursa: prefața lui Karol Mikuli la ediția sa a lucrărilor pentru pian ale lui Chopin publicate de F Kistner în SCALA MINORĂ Fiecare scară majoră are o scară minoră relativă care începe cu o terță minoră (patru semitonuri numărând ambele note) în jos de la scara majoră Fiecare scară minoră are aceeași tonalitate semnătura ca majoră relativă O modalitate de a ajuta la recunoașterea diferenței dintre a major și o scară minoră înseamnă să ne gândim la o scară majoră ca fericită și la o scară minoră ca tristă O scară minoră naturală are exact aceleași note ca și scala sa majoră relativă, deși este începe cu o treime minoră în jos Se fac modificări la scara minoră naturală prin accidentale în funcție de indiferent dacă se cântă scala minoră armonică sau scala minoră melodică În cazul minorului armonic, nota principală (a șaptea) este ascuțită de un semiton urcând și coborând În cazul minorului melodic nota de dinaintea notei principale (a șasea) iar nota principală (a șaptea) sunt ascuțite fiecare cu un semiton numai în sus Scala minoră melodică se spunea în vremuri ca fiind mai ușor de cântat decât armonica scară minoră, deși Mozart nu a avut nicio problemă să le ceară cântăreților să cânte armonica scară minoră PIAN MODERN Pianul modern există în două forme: pianul de cotă și pianul vertical Aproape fiecare pian modern are de clape (șapte octave și o terță minoră, de la A la C ) Mulți pianele mai vechi au doar de clape (șapte octave de la A la A ) unii producatori, cum ar fi Blüthner, extindeți intervalul în una sau ambele direcții Pianele de cotă au cadrul și corzile așezate orizontal, cu corzile extinse departe de tastatură Ciocanele pianelor de cotă lovesc în sus și se întorc prin gravitație, prin urmare revenirea lor va rămâne întotdeauna mai consistentă decât ciocanele verticale astfel oferindu-i pianistului un control mai bun asupra jocului său Toate pianele cu coadă au o repetare pârghie, una separată pentru fiecare cheie, care prinde ciocanul aproape de cheie atâta timp cât tastele sunt redate în mod repetat și destul de rapid în această poziție Cu ciocanul sprijinindu-se pe pârghie, un pianist poate cânta note repetate, note staccato și triluri cu mult mai multă viteză decât este posibilă la un pian vertical Pianul cu coadă este un instrument mare pentru care decorul ideal este o cameră spațioasă cu tavane înalte pentru o rezonanță adecvată Există mai multe dimensiuni de pian cu cotă: un concert grand , m până la m lungime, un salon grand de , m până la , m lungime și baby grand care poate să fie mai scurtă decât lată Pianele mai lungi au un sunet mai bun și o inarmonicitate mai scăzută corzile Acest lucru se datorează parțial pentru că șirurile vor deveni mai aproape de temperamentul egal în raport cu pasul standard cu mai puțină întindere Pentru pianele de dimensiune completă sunt folosite concertele publice cu piane mai mici fiind adesea alese pentru uz casnic unde considerații de spațiu și cost Pianele verticale au cadrul și corzile așezate vertical, extinzându-se în ambele indicații de la tastatură și ciocane Este mai greu să produci o acțiune sensibilă asupra piane verticale deoarece ciocanele se mișcă orizontal și acțiunea ciocanului vertical este arcuri dependente care sunt predispuse la uzură Pianele verticale au avantaj fata de pianele cu coada ca sunt mai compacte si nu au nevoie de o camera spatioasa Multe părți ale unui pian sunt realizate din materiale selectate pentru rezistența lor În calitate piane marginea exterioară este realizată dintr-un lemn de esență tare, în mod normal arțar sau fag, astfel încât energia vibrațională va tinde să rămână în placa de sunet, mai degrabă decât să se disipeze Janta este în mod normal, realizat prin laminarea benzilor flexibile de lemn de esență tare la forma dorită, un proces care a fost dezvoltat de Theodore Steinway în Bretelele groase din lemn de la baza pianelor cu coadă sau din spatele pianelor verticale, nu sunt la fel de importante din punct de vedere acustic ca janta și sunt adesea făcute dintr-un lemn mai moale de salvat greutate Blocul de pini, care ține știfturile de acordare în poziție, este realizat adesea din lemn de esență tare laminat arțar și, în general, este laminat pentru rezistență suplimentară și putere de prindere Corzile de pian, numite și fire de pian, trebuie să reziste ani de tensiune extremă și dure suflă și sunt realizate din oțel de înaltă calitate Sunt fabricate pentru a varia cât mai puțin posibil în diametru deoarece toate abaterile de la uniformitate introduc distorsiuni tonale Pentru din motive acustice, corzile de bas ale unui pian sunt realizate dintr-un miez de oțel învelit cu cupru fir pentru a le spori flexibilitatea Placa sau cadrul metalic al unui pian este de obicei din fontă Este avantajos pt placa să fie destul de masivă Deoarece sforile sunt atașate de placă la un capăt, orice vibrațiile transmise plăcii vor duce la pierderea transmisiei sunetului către punte și placa de sunet Unii producători folosesc acum oțel turnat în plăcile lor, pentru mai mult putere Turnarea plăcii este o artă delicată, deoarece dimensiunile sunt cruciale și fierul se micșorează cu aproximativ un procent la răcire Includerea într-un pian a unei piese de metal extrem de mare nu arată bine deci pian producătorii depășesc acest handicap prin lustruirea, vopsirea și decorarea farfurii Farfurii includ adesea medalionul ornamental al producătorului și poate fi izbitor de atractiv În efortul de a face pianele mai ușoare, Alcoa a lucrat cu producătorii de piane, Winter și Companie, în anii pentru a face piane folosind o placă de aluminiu Utilizarea Cu toate acestea, aluminiul pentru piane nu a fost acceptat pe scară largă și a fost întrerupt Numeroasele părți ale pianelor cu coadă și verticale sunt în general din lemn de esență tare, cum ar fi arțar, fag sau carpen După al doilea război mondial, materialele plastice au fost încorporate în unele piane dar acestea s-au dovedit dezastruoase pentru că s-au cristalizat și și-au pierdut puterea după doar câteva decenii de utilizare La sfârșitul anilor , teflonul, un material sintetic dezvoltat de DuPont, a fost folosit de Steinway în loc de pânză, dar experimentul a fost abandonat din cauza unei "clic" inerent care s-a dezvoltat În plus, teflonul a fost "stabil la umiditate", în timp ce părțile din lemn adiacente s-ar umfla și s-ar micșora odată cu schimbările de umiditate Firma Kawai a construit piane cu piese de acțiune realizate din mai moderne și mai eficiente materialele plastice precum fibra de carbon și aceste piese au rezistat mai bine Placa de sunet este cea mai importantă parte a pianului La piane de calitate placa de sunet este din molid masiv, adică plăci de molid lipite între ele la margine Se alege molid pentru raportul său ridicat dintre rezistență și greutate Cei mai buni producători de piane folosesc granulație apropiată, ferăstrău în sferturi, molid fără defecte și asigurați-vă că a fost uscat cu grijă pe o perioadă lungă de timp de timp înainte de a-l transforma în plăci de sunet La unele piane mai ieftine placa de sunet este Fabricat din placaj Tastele pianului sunt, în general, făcute din molid sau tijol pentru ușurință De înaltă calitate molidul de pian este folosit în mod normal În mod tradițional, cheile negre erau făcute din abanos și cheile albe erau acoperite cu fâșii de fildeș Întrucât speciile producătoare de fildeș sunt pe cale de dispariție și protejate prin tratat, plasticele sunt acum aproape întotdeauna folosite Yamaha au a dezvoltat un plastic, de atunci imitat de alții, care simulează aspectul și senzația de fildeș Fiecare pian modern are cel puțin două pedale, o pedală de susținere și o pedală moale The echivalent cu pedala de susținere actuală în pianele din secolul al XVIII-lea compuse din pârghii care erau apăsate în sus de genunchii jucătorului Pedala de susținere, numită și pedala de amortizare sau, incorect, pedala tare, este de obicei numită simplu pedală, deoarece este cea mai des folosită Este întotdeauna la mâna dreaptă a celeilalte pedale Mecanismul pentru fiecare notă, cu excepția primelor două octave, include un amortizor, care este un pad care împiedică vibrarea coardelor notei În mod normal, amortizorul este ridicat de pe coarde ori de câte ori este apăsată tasta pentru nota respectivă Când pedala este apăsată, totuși, toate amortizoarele de la pian sunt ridicate deodată, așa că că toate corzile pianului sunt libere de contactul cu amortizoarele Folosirea pedalei ajută pianistul să cânte legato, adică să cânte note într-un mod fin, în mod conectat și îi permite pianistului să susțină note pe care nu le poate ține degetele Folosirea pedalei îmbogățește, de asemenea, tonul pianului deoarece, prin ridicarea amortizoare, toate corzile sunt lăsate libere să vibreze în mod simpatic cu orice notă ar fi fiind jucat Pedalarea este una dintre tehnicile pe care un pianist trebuie să le stăpânească încă de la muzica de pian de la Chopin beneficiază și într-adevăr necesită o utilizare extinsă a pedalei În În schimb, pedala a fost folosită mai puțin de compozitorii perioadei clasice, precum Haydn și Mozart și Beethoven în lucrările sale timpurii Pedala moale, sau pedala una corda, este întotdeauna plasată în mâna stângă a celeilalte pedale Pe un pian cu cotă pedala moale schimbă ușor întreaga acțiune, inclusiv tastatura La dreapta Rezultatul este că ciocanele care lovesc în mod normal toate cele trei corzi pentru că o notă lovește doar două dintre ele Acest lucru înmoaie nota și îi modifică calitatea tonului dar nu schimbă atingerea sau senzația acțiunii Pedala moale a fost inventată de Cristofori și astfel a apărut pe pianele foarte timpurii În secolul al XVIII-lea și începutul al XIX-lea secole pedala moale a fost mai eficientă decât este astăzi, deoarece pianele au fost făcute cu doar două coarde pe notă și, prin urmare, doar o coardă ar fi bătută Acesta este originea numelui "una corda", care este italiană pentru "un șir" în piane moderne de acolo sunt trei coarde pe notă, cu excepția notelor inferioare care au două și cea mai joasă care au doar unul Corzile sunt distanțate prea aproape pentru a permite o adevărată "una corda" efect deoarece dacă este deplasat suficient de departe pentru a lovi doar o coardă pe o notă la un moment dat ciocanele ar lovi coarda notei următoare Pe un pian vertical pedala moale funcționează complet diferit Acționează un mecanism care apropie poziția de repaus a ciocanelor de coardă De când ciocanele au mai puțină distanță de parcurs, aceasta reduce viteza cu care lovesc corzile și, prin urmare volumul tonului este oarecum redus Acest lucru, însă, nu schimbă calitatea tonului în felul în care pedala una corda o face la un pian cu coadă Pedala de sostenuto, sau pedala de mijloc, se găsește pe pianele cu coadă Păstrează orice amortizor care era deja ridicat în momentul în care a fost apăsată pedala Asta face este posibil să se susțină note individuale în timp ce mâinile jucătorului sunt libere să cânte alte note Acest lucru este util pentru punctele pedalei în transcripțiile de orgă Unele piane verticale au o pedală celeste care poate fi blocată prin apăsarea ei și împingând-o într-o parte Aceasta scade o fâșie de pâslă între ciocane și sfori astfel încât notele să fie mult în surdină În ceea ce privește greutatea pianului modern, cerințele structurale puterea înseamnă că un pian vertical mic poate cântări până la kg și o cotă de concert pianul poate cântări până la kg Pianele au nevoie de acorduri regulate pentru a le menține la înălțime și pentru a produce un sunet plăcut De convenție, acestea sunt adaptate la standardul recunoscut internațional A [A de mai sus C mijlociu] = Hz De asemenea, pianele au nevoie de îngrijire și întreținere regulată Ciocanele de pianele sunt exprimate pentru a compensa întărirea treptată, iar alte părți au, de asemenea, nevoie de periodice regulament Pianele învechite și uzate pot avea piese înlocuite și pot fi reconstruite și recondiționat Îndepărtarea pianului ar trebui să fie făcută numai de către pianişti experţi, deoarece este nevoie de forță de muncă și echipamente specializate MODURI Modurile au precedat scalele majore și minore ale muzicii occidentale Claudio Monteverdi ( - ) compunea opere într-o perioadă de tranziție, iar JS Bach ( - ) a fost compunând într-un moment în care tranziția fusese finalizată Diferitele moduri pot fi realizate la pian cântând șapte alb consecutiv note care încep cu următoarele note: C ionian D Dorian E frigiană F Lydian G Mixolidian Un eolian B Locrian Mnemonice utile sunt "Nu pun muzică tare după prânz" sau "Nu îmi place în mod deosebit moduri foarte mult' Fiecare dintre moduri poate fi transpus astfel încât să înceapă pe orice notă, cu accidentale corespunzătoare introduse, astfel încât să se audă aceleași intervale secvențiale Modul ionian este identic cu scala de Do major și, atunci când este transpus, cu toate scale majore Modul eolian este identic cu scala minoră naturală a lui A minor (minor relativ de do major) și, la transpunere, cu toate scalele minore naturale Scala A minor naturală are aceeași semnătură ca și majoră relativă În cazul în care Do major și La minor nu există semnătură sau, altfel spus, o tonalitate "nulă" semnătură Scala minoră armonică este scala minoră naturală cu nota principală (a șaptea) a scară minoră naturală ascuțită de un semiton Scala minoră melodică este scala minoră naturală cu atât a șasea cât și a șaptea din scară minoră naturală ascuțită la scara ascendentă dar neascuțită la coborâre Scalele majore, scalele minore armonice și scalele minore melodice formează baza muzica occidentala Modurile ionian, dorian, eolian și mixolidian apar, în ordine descrescătoare de frecvență, în muzica tradițională irlandeză Modul frigian (modul "frigian natural") este o parte importantă a Flamenco sunet Modul dorian se regaseste in muzica latina si laotiana Modul "armonic frigian" se găsește în unele muzică din Europa centrală și în stilizate Muzica arabă Constă în modul "terț natural" cu o valoare ridicată (al treilea ascuțit de un semiton) Modul Myxolydian este destul de comun în jazz și în majoritatea celorlalte forme de muzică populară Modul Lydian se datorează sunetului său de vis, cel mai des auzit în coloana sonoră și muzica jocului video Compozitorii care au folosit moduri, într-o măsură mai mare sau mai mică, includ Chopin, Liszt, Berlioz, Mussorgsky, Borodin, Debussy, Janá&ek, Sibelius, Vaughan Williams, Kodaly, Holst, Falla și Bartok Chopin a folosit moduri în mazurcile sale pentru pian, Liszt a folosit moduri în Sonata sa pentru pian și mai târziu în lucrările pentru pian, iar Debussy și Bartók le-au folosit extensiv în lucrările lor pentru pian Tournemire și Langlais au folosit moduri în orga lor lucrări În Sonata Liszt, motivul A (ritmul dublu de tobe și scara descendentă) apare la începând din prolog, pe două treimi prin și la sfârșitul Sonatei Primul scara descendentă din prolog este în modul frigian ("modul frigian natural") Acest lucru poate fi realizat la pian prin cântări a șapte note albe consecutive începând de la E În acest caz, Liszt începe pe G, așa că folosește trei note negre pentru a obține corect intervale A doua scară descendentă din prolog este în "frigiana armonică" modul' Aceasta este identică cu scala minoră armonică cu o terță ridicată și este mai mult cunoscută în mod obișnuit ca scara "țigănească" "Mod" este, de asemenea, folosit pentru a descrie dacă o scară este în tonalitate majoră sau minoră SONATA LA LUNA Dorea Beethoven cu adevărat ca amortizoarele să fie ridicate neschimbate pe tot parcursul? prima mișcare a Sonatei "Moonlight"? Sonata "Moonlight" Sonata pentru pian in do diesis minor 'Quasi una fantasia' opus nr de Ludwig van Beethoven ( - ) este cunoscut sub numele de Sonata "Moonlight" Este cel mai popular dintre Sonatele pentru pian ale lui Beethoven și este cea mai populară piesă pentru pian scrisă vreodată În ABC Classic FM și Limelight Magazine i-au întrebat pe iubitorii de muzică din Australia "Ce este o bucată de muzică de pian fără de care nu poți trăi? aproape zece mii de oameni au votat, rezultând în ghidul definitiv pentru cele de capodopere de pian preferate din Australia și Sonata "Moonlight" a ajuns pe locul unu Era, de asemenea, foarte popular pe vremea lui Beethoven, până la a-l irita pe compozitor, care i-a remarcat odată distinsul său elev Carl Czerny, "Cu siguranță că am scris lucruri mai bune" Beethoven a terminat Sonata "Lui de Lună" în și i-a dedicat-o elevului său, Contesa Giulietta Guicciardi de șaptesprezece ani A fost publicată în poreclele nu de la Beethoven, ci derivă dintr-o descriere din a primului mișcare a poetului Ludwig Rellstab care spunea că îi aduce aminte de lumina lunii strălucind pe lacul Lucerna Subtitlul lui Beethoven "Quasi una fantasia" înseamnă "aproape a fantezie' și se referă la faptul că succesiunea mișcărilor se îndepărtează de la secvența tradițională rapid-lent-rapid a unei sonate clasice Prima mișcare, deși a mișcare lentă, este de fapt în formă de sonată prima mișcare, mișcarea din mijloc este a menuet și trio convențional, iar mișcarea finală este în formă de rondo prima editie Prima ediție a Sonatei "Moonlight" a fost publicată pentru prima dată la Viena de Cappi și publicat în Wiener Zeitung la martie A fost reprodus integral în editie facsimil Acesta arată cele două direcții de deschidere ale lui Beethoven în prima mișcare ca: "Si deve suonare tutto questo pezzo delicatissimamente e Senza Sordino/ Semper pp e Senza Sordino' Aceste instrucțiuni pot fi traduse astfel: "Întreaga piesă [adică întreaga mișcare] trebuie să fie interpretată la fel de delicat pe cat posibil si fara amortizoare/ Pe tot parcursul foarte ușor și fără amortizoare' În prima ediție există un spațiu suplimentar înainte de începerea cuvintelor "e Senza Sordino' unde a apărut prima dată Autograful lui Beethoven Primele și ultimele foi (formate din pagina de titlu, primele treisprezece bare ale primei mișcare și ultimele trei bare ale ultimei mișcări) au lipsit din autograf al Sonatei "Moonlight din Frunzele rămase ale autografului se află în Arhiva Beethoven din Bonn și au fost reproduse în ediție facsimil În lipsa frunzelor, sau a foliilor lipsă, nu avem de unde să verificăm dacă Indicațiile de deschidere scrise de mână ale lui Beethoven aruncă orice lumină asupra subiectului The Autograful care a ajuns până la noi este de culoare neagră, dar "senza sordino" și "con marcajele sordino din mișcarea finală sunt de culoare maro deschis Aceste marcaje au fost probabil inserat de Beethoven după ce restul manuscrisului a fost scris Beethoven a folosit cuvântul "pezzo" ("piesă") în prima dintre cele două direcții ale sale în prima mișcare și a scris "Fine" la sfârșitul primei mișcări, dar mai târziu a tăiat-o El este posibil să fi intenționat inițial ca prima mișcare să fie o piesă de sine stătătoare Pedalare tradițională și pedală neschimbată Pedalația tradițională necesită ca pianistul să folosească pedala de susținere pe tot parcursul întregul primei mișcări ci să o schimbe constant în conformitate cu schimbarea octave de bas și armonii Pedala neschimbată necesită ca pianistul să folosească pedala de susținere pe tot parcursul întregul primei mișcări și să o mențină neschimbată pe tot parcursul Vederea lui Czerny , Carl Czerny ( - ) a fost elev al lui Beethoven între și și a studiat cu el toate sonatele sale pentru pian, inclusiv, desigur, Sonata "Moonlight" Probabil Beethoven însuși a cântat părți din propriile sonate la lecții Czerny era pianul profesor al lui Franz Liszt și un prieten apropiat al lui Frederic Chopin Czerny a comentat în : "Pedala indicată trebuie utilizată din nou cu fiecare notă de bas nouă" Czerny a comentat în : "Pedala prescrisă trebuie reutilizată la fiecare notă din bas" Critica viziunii lui Czerny Se poate argumenta că Czerny, ca transmițător al tradiției autentice Beethoven, a fost afirmând clar, precis și dogmatic ce "trebuie să fie" sau ce "trebuie să fie" să fie observat Nu a intrat în nicio discuție pe această temă, așa cum a făcut-o în legătură cu lent mișcarea concertului de pian în do minor unde, în orice caz, pedalarea este marcată de Beethoven să fie schimbat în mod regulat Susținătorii teoriei pedalei neschimbate folosesc marcajele lui Beethoven în lent mișcarea Concertului său pentru pian în do minor pentru a susține argumentul lor În lent mișcarea acelui concert, totuși, semnele proprii ale lui Beethoven se mută de la "senza" sordino" la "con sordino" de patru ori în tema de deschidere pianissimo, deși există mai multe schimbări de armonie sub fiecare pedală neschimbată Mai sunt multe schimbări de armonie în prima mișcare Sonata "Moonlight" și există octave constante în basul și tripletul în mișcare continuă tremură în mâna dreaptă Există un crescendo în barele - și un crescendo în bara urmat de un pian [subito] în bara În plus, un crescendo și accelerando pot fi introduse, potrivit lui Czerny, în barele - The prima mișcare a Sonatei "Moonlight" durează șase minute Se poate argumenta că situatiile sunt destul de diferite Viziunea lui Schindler , Anton Schindler ( - ) a fost prietenul, secretarul și amanuensis al lui Beethoven El a scris o carte numită "Beethoven așa cum l-am cunoscut", pe care a publicat-o în și reeditată în într-o formă foarte extinsă După cum este adnotat de Donald W McArdle, a fost retipărit de Dover Press în Schindler a declarat, la pagina : "După cum știm, Beethoven a notat la începutul primei mișcări a sonatei sale în do diesis minor, opus , nr , sempre senza sordini, adică toată mișcarea ar trebui fi jucat cu amortizoare ridicate Acest lucru s-a făcut cu genunchiul; pedala nu era atunci înăuntru existenţă Susținerea dorită a notelor în această melodie simplă, care se presupunea să sune ca un corn, nu a fost rezolvată la pian cu tonuri scurte, deoarece toate notele au sunat împreună Pianiştii realizaţi din al doilea deceniu au fost deranjaţi de senza sordini instrucțiuni pentru că până atunci pianele puteau deja să producă un plin ton, iar interpreții aveau la dispoziție pedala pe care o puteau folosi eficient Czerny, însă, care a început imediat să exploateze această îmbunătățire a instrumentului, la fel cum a făcut Chopin mai târziu în mazurcile sale, spuse în anii , când tonul pianului fusese crescut semnificativ, că în prima mișcare a acestei sonate, "pedala indicată este să să fie folosit din nou cu fiecare nouă notă de bas" Mai mult, Beethoven a marcat această mișcare pur și simplu ca adagio Czerny îl corectează pe compozitor și scrie: "Din moment ce măsura este alla breve, întreaga piesă trebuie să fie interpretată într-un tempo moderat andante " Ce distanta există între adagio și andante!' Critica viziunii lui Schindler Opinia lui Schindler este o dovadă puternică pentru pedala neschimbată Totuși, a scris-o pe a lui comentează la aproape șaizeci de ani după ce Beethoven și-a publicat Sonata "Moonlight" și a lui cartea sa dovedit a fi nesigură în mai multe detalii Viziunea lui Chopin din anii Frédéric Chopin ( - ) nu l-a cunoscut niciodată pe Beethoven, care a murit cu trei ani înaintea lui Chopin a sosit la Viena pentru o scurtă ședere în Chopin, totuși, era un prieten cu Carl Czerny ( - ) și a fost și prieten cu Franz Liszt ( - ) cel puțin în anii Chopin a admirat și a cântat adesea Sonata "Moonlight" Nu există armonici efecte de estompare în propria muzică de pian a lui Chopin și se pare că nu a fost deosebit atras de astfel de efecte Dacă ar fi folosit pedala neschimbată la prima mișcare se poate argumenta că, cu siguranță, vreo referire la aceasta ar fi ajuns până la noi în diverse memorii despre jocul și predarea lui Chopin Critica viziunii lui Chopin Se poate argumenta că Chopin a susținut pedalarea tradițională Dacă a făcut-o, noi nu stiu pe ce baza Viziunea lui Liszt din anii Franz Liszt ( - ) a studiat cu Carl Czerny și ar fi studiat Sonata "Moonlight" cu Czerny, deoarece a fost întotdeauna cea mai populară sonată a lui Beethoven The prima mișcare a fost un favorit al lui Liszt și, cel puțin în ultimii săi ani, nu a permis oricine să o joace în prezența lui Elevul lui Liszt, Alexander Siloti, l-a auzit pe Liszt cântând-o în privat în la Hofgärtnerei, Weimar și a lăsat o relatare strălucitoare în memoriile sale Dacă Liszt ar fi folosit neschimbat pedalat, sau ceva asemănător, se poate argumenta că sigur Siloti ar fi făcut ceva comentează cu privire la aceasta, dar nu ne-a ajuns nimic de la Siloți în acest sens Procesul de înregistrare a cilindrului de ceară Edison a existat în anii , dar se pare că lui Liszt nu i s-a cerut niciodată să înregistreze cântatul lui la pian În afară de aceasta, nu a supraviețuit în epoca înregistrării Critica viziunii lui Liszt Se poate argumenta că Liszt a susținut pedalarea tradițională Dacă a făcut-o, nu știm pe ce bază Viziunea lui Anton Rubinstein din anii Elevul lui Liszt, Alexander Siloti, a comentat, de asemenea, în memoriile sale că privatul lui Liszt interpretarea primei mișcări a Sonatei "Moonlight" la Hofgärtnerei, Weimar în a fost chiar mai minunat decât spectacolul lui Anton Rubinstein ( - ) Se poate argumenta că dacă Rubinstein ar fi folosit o pedalare atât de neobișnuită ca pedalatul neschimbat, sau ceva asemănător, cu siguranță Siloți ar fi inclus și a comenta despre asta Cu toate acestea, nu ne-a ajuns nimic de la Siloti în acest sens Rubinstein a refuzat să înregistreze pentru cilindrul de ceară Edison și altfel nu a supraviețuit în vârsta de înregistrare Critica viziunii lui Anton Rubinstein Se poate argumenta că Anton Rubinstein a susținut pedalatul tradițional Dacă a făcut-o, noi nu stiu pe ce baza Viziunea lui Bülow & Lebert Ediția Bülow-Lebert a Sonatelor pentru pian a lui Beethoven a fost publicată (retipărită) de Schirmer în Hans von Bülow ( - ) a fost un elev timpuriu și prieten de-o viață și colegul muzical al lui Franz Liszt Editorii au declarat la volumul , pagina : "O utilizare mai frecventă a pedalei decât este marcată de editori și limitată aici la cele mai esențiale pasaje, este permisă; nu este indicat însă să luați originalul indicații semper senza sordini (adică fără amortizoare) prea literal ' Critica viziunii lui Bülow & Lebert Ordonanta Bülow & Lebert este de a nu lua instructiunile originale "prea literal" Pianul din a doua jumătate a secolului al XIX-lea cu care Bülow și Lebert erau familiari era mai asemănătoare ca sonoritate cu pianul modern decât cu Beethoven pian Redarea întregii mișcări cu pedala neschimbată pe acel pian ar fi a fost un lucru atât de izbitor și neobișnuit de făcut, încât, se poate argumenta, ar fi făcut-o s-au referit în mod special la pedala neschimbată dacă credeau că aceasta a fost intenția indicațiile lui Beethoven Dacă ar fi fost așa, se poate argumenta că ar fi scris ceva mai asertiv decât "nu prea literal" și ar fi adăugat ceva de genul următoarele: "ca menținerea pedalei neschimbate pe toată durata primei mișcări, în timp ce s-ar putea să fi fost posibil la pianul Beethoven, creează prea multă neclaritate pianul modern ' Dacă se argumentează că Bülow și Lebert erau de părere că intenția inițială a lui Beethoven a fost să impună pedalarea tradițională, atunci ar fi fost trei niveluri la care se refereau Primul nivel a fost pedalatul pe care l-au indicat în mod specific în text ca minimul pe care ei credeau că se cere Al doilea nivel a fost ceva mai mult pedalare generoasă la discreția pianistului, dar cu unele lacune în sonoritatea pedalei probabil la restul urechii ascultătorului Al treilea nivel a fost pedalatul tradițional care nu recomandau probabil pentru că nu dădea urechii ascultătorului nicio ușurare din sonoritatea pedalată Pe de altă parte, se poate susține că Bülow și Lebert erau de părere că Intenția inițială a lui Beethoven a fost să impună pedala neschimbată Pe această vedere Primul și al doilea nivel au rămas, iar al treilea nivel a fost, desigur, pedalarea neschimbată a intregii miscari Din această perspectivă, să folosiți pedalarea neschimbată pe tot parcursul întreaga mişcare ar constitui luarea "direcţiilor originale prea literal" pentru că acest lucru ar fi creat prea multă neclaritate pe pianul modern Bülow a înregistrat o nocturnă Chopin, și posibil și alte piese, pe cilindrul de ceară, dar nimic nu a ajuns la noi Altfel nu a supraviețuit până în epoca înregistrărilor Viziunea lui Tovey În jurul anului , Consiliul Asociat al Școlilor Regale de Muzică și-a publicat ediția a Sonatelor Beethoven care a fost editată de Harold Craxton și cuprinsă comentarii și note de Donald Francis Tovey Tovey a declarat: "La primele piane ar putea fi permise multe lucruri care ar suna foarte dezordonat pe instrumentele noastre actuale Astfel, Beethoven putea, într-un pianissimo, să ia primul întreg opt bare ale mișcării lente a Concertului în do minor cu pedala neschimbată prin toate modulatiile În prima mișcare a Sonatei în do diesis minor el probabil că nu am schimbat niciodată pedala "În ceea ce privește senza sordini, aceasta înseamnă pur și simplu "cu amortizoare ridicate"; iar pe cei slabi instrumentele din nu exista niciun motiv pentru a schimba pedala în această mișcare, căci sunetul corzilor neamortizate nu a rezistat mai mult decât încetele schimbări ale armoniei Critica viziunii lui Tovey Tovey și-a bazat argumentul pe analogia argumentată cu pedalarea lui Beethoven în lent mișcarea concertului său în do minor pe care l-a interpretat public în , după cum a raportat Czerny Tovey și-a bazat argumentul și pe sunetul slab al pianului Beethoven când a fost publicată Sonata "Moonlight" El nu ne-a oferit beneficiul lui evaluarea altor opinii precum cele ale lui Schindler și Bülow și Lebert Viziunea lui Schnabel Ediția de Artur Schnabel ( - ) a Sonatelor Beethoven a fost publicată de Simon & Schuster în , iar a cincea retipărire a fost în În notele de subsol specifice din acea ediție Schnabel nu a susținut niciodată altceva decât aderarea literală la Semnele pedalei lui Beethoven În raport cu prima mișcare, Schnabel a marcat în fiecare bară pedalarea tradițională și nu a indicat prin notă de subsol sau altfel că aceasta în vreunul calea s-a îndepărtat de intenția lui Beethoven, întruchipată în cele două direcții ale lui Beethoven Schnabel nu s-a referit deloc la pedala neschimbată Critica viziunii lui Schnabel Schnabel ar fi fost familiarizat cu ediția lui Bülow & Lebert, care a fost publicată (retipărit) de Schirmer în , dar nu a făcut nicio referire la el S-ar putea să fi fost, așa cum este argumentat mai sus, deoarece Bülow & Lebert au propus ceva apropiat, sau destul de apropiat, de pedalarea tradițională alternativ, dacă aceasta a fost pentru că Bülow & Lebert au postulat Teoria pedalei neschimbate, atunci aceasta bazează un argument la care Schnabel nu s-a gândit prea mult aceasta Schnabel ar fi văzut probabil ediția din a lui Tovey înainte de a finaliza dovezile pentru propria sa ediție din Dacă nu a văzut-o, atunci aceasta bazează un argument despre care ideea pedala neschimbată îi era necunoscută în acel moment Dacă a văzut-o, atunci asta se bazează pe un argument că nu s-a gândit prea mult la asta Schnabel a folosit pedalarea tradițională în înregistrarea sa Viziunea lui Newman William S Newman în "Performance practice in Beethoven's Piano Sonates: An Introducere" (JM Dent & Sons Ltd, Londra, ) a afirmat la pagina : "Mențiunea op , nr , aduce în discuție influența pedalării asupra tonului, mai ales ca ea prima mișcare are cea mai discutabilă dintre câteva instrucțiuni controversate pentru pedalare că Beethoven a plecat La început, el a scris: "Toată această piesă trebuie jucată cu delicatețe maximă și fără mute [adică cu amortizoare ridicate]", și din nou, "în mod constant pianissimo și fără mute " Cu excepția cazului în care Beethoven a cerut pur și simplu pedalând constant la nevoie, ceea ce pare puțin probabil, el cerea să lase vibrațiile se acumulează cât au durat tonurile, efect pe care Berlioz l-a susținut când Liszt a exploatat-o în această mișcare Dar până în Czerny a recomandat o schimbare a pedalei cu fiecare schimbare de bas, observând în altă parte că o astfel de neclaritate era intolerabilă pentru cele mai noi, piane mai rezonante Astăzi, la pianul modern, doar un idolator ca Schnabel ar face-o continuă să aplici instrucțiunile lui Beethoven la propriu, eteric și minunat ca efect poate să fi fost inițial Critica viziunii lui Newman Newman nu oferă nicio justificare pentru opinia sa că "pare puțin probabil" ca "Beethoven să fi fost apelând pur și simplu la pedalarea constantă la nevoie" Artur Schnabel a scris în prefața sa de redactor la ediția sa a Sonatelor Beethoven: "Destul de des Editorul a fost ghidat de concepția pedagogică a unui pian din care colorarea tonului nu este ajutată de pedală - fapt fiind că pedala este foarte rar folosită în literatura pianică clasică ca mijloc de colorare ' Până și inclusiv momentul în care Sonata "Moonlight" a fost finalizată în , amortizoare au fost crescute pe piane europene prin metoda greoaie de ridicare a genunchilor cu o mișcare în sus a genunchilor Se poate argumenta că pentru Beethoven chiar să sune căci pedalarea constantă schimbată, lăsând deoparte problema pedalării neschimbate, era să apelează la un mod foarte neobișnuit de a cânta la pian pentru acele vremuri sonoritate constantă a pedalei, schimbat constant, a devenit într-o măsură mai mare sau mai mică norma în cântatul la pian de pe vremea lui Beethoven dar atunci nu era așa Newman mai spune: "Astăzi, la pianul modern, doar un idolatru precum Schnabel ar continua să aplice Instrucțiunea lui Beethoven la propriu, eterică și minunată, oricât de efect ar fi fost iniţial ' Schnabel a marcat în fiecare bară tradiționalul pedalat El nu a sugerat că acest lucru în niciuna cale s-a abătut de la intenția lui Beethoven, încorporată în indicațiile lui Beethoven Viziunea lui Rowland Următoarele trei pasaje sunt preluate, respectiv, de la paginile , și - din articol de David Rowland intitulat "Beethoven's Pianoforte Pedaling", care este capitolul (paginile - ) din "Performing Beethoven" editat de Robin Stowell și publicat ca Cambridge Studies in Performance Practice (Nr ) în Voi comenta în detaliu mai târziu la al treilea pasaj care este de la paginile - "Pedalele erau practic necunoscute pe orice piane din Europa înainte de secolul al XIX-lea, cu excepţia notabilă a instrumentelor engleze Aproape toate germane și austriece piane de orice design, aveau o manetă pentru genunchi sau un opritor de mână pentru ridicarea amortizoarelor (pagină ) "Senza sordini" și "con sordini" (însemnând "fără amortizoare" și "cu amortizoare") au fost termenii utilizați în mod obișnuit la Viena pentru pârghiile de ridicare a amortizoarelor la început ani ai secolului al XIX-lea și apar în lucrări ale altor câțiva compozitori The schimbare de la această terminologie la cel mai des folosit "ped" cu un adecvat semnul de eliberare (care își are originea în Anglia) a avut loc în câțiva ani, coincizând cu abandonarea manetelor de genunchi în favoarea pedalelor de către producătorii de piane ' (pagină ) "Cele mai controversate dintre toate marcajele de pedale ale lui Beethoven sunt cele care, ca Newman observă, estompează "sunetul prin ciocniri armonice" Cel mai notabil este primul mișcarea Sonatei op nr În acest caz, indicațiile "Si deve suonare tutto questo pezzo delicatissimamente e senza sordino/ sempre pp e senza sordino" seem to sugerează ca pedala de ridicare a amortizorului să fie apăsată în timpul schimbărilor în armonie și melodie, producând astfel un sunet confuz la pianul modern și unele neclarități pe un instrument timpuriu Chiar și-a intenționat Beethoven aceste efecte? Czerny este ambiguu pe subiect În comentariile sale la op nr el spune că "the pedala prescrisă trebuie reutilizată la fiecare notă din bas " Nu este clar din acestea remarcă dacă Czerny relatează propria practică a lui Beethoven sau sugerează pur și simplu a mod de a ne împăca cu marcajul pedalei la un pian mai modern Într-un similar exemplu de la începutul mișcării lente a celui de-al treilea Concert pentru pian, totuși, Czerny afirmă în mod explicit că Beethoven a ținut apăsată pedala de ridicare a amortizorului pe parcursul a pasaj lung cu mai multe schimbări de armonie: "Beethoven (care a cântat public acest Concert în ) a continuat pedala în timpul întreaga temă, care la pianele cu sunet slab din acea zi, s-a descurcat foarte bine, mai ales când se folosea și pedala de schimbare [una corda] Dar acum, ca instrumentele au dobândit un corp de ton mult mai mare, ar trebui să sfătuim amortizorul pedala să fie folosită din nou, la fiecare schimbare importantă de armonie " "Acest cont este, de asemenea, interesant prin faptul că arată cum Beethoven a folosit pedala una corda alături de pedala de ridicare a amortizorului pentru a minimiza rezonanța instrumentului, astfel încât reduce estomparea armonică rezultată Pedala una corda a fost folosită și în op nr , conform lui Czerny, care a observat: "Mesoanele până la în mod remarcabil crescendo și de asemenea, accelerando până la forte, care în barele până la scade din nou În acest forte, cel Se renunță și la pedala de schimbare, ceea ce altfel Beethoven era obișnuit folosiți pe toată piesa (Beethoven nu avea obiceiul să marcheze una corda la această dată )" "Dovezile semnelor lui Beethoven și remarcile lui Czerny sugerează că Beethoven probabil că a ținut apăsată pedala de ridicare a amortizorului pentru pasaje lungi și chiar întregi mișcări în cazul op nr Dacă acesta a fost într-adevăr cazul, atunci a fost Beethoven pur și simplu urmând practica stabilită Pasaje similare pot fi găsite în muzica lui mulți compozitori la începutul secolului, la Viena Ex de Gelinek este întârziat de exemplu, în care efectele estomparii armonice sunt reduse de direcția pianului în bar "Un pasaj similar al lui Clementi, publicat cu peste un deceniu mai devreme, este și mai prudent cu utilizarea ei a unei baze de drone pe tot parcursul (Ex ) [Muzio Clementi ( - ) a fost primul compozitor care a scris pentru pian ] "Chiar și în aceste exemple ar fi de imaginat să argumentăm că compozitorul ar putea au intenționat ca pedala să fie eliberată în mijlocul pasajului Asta cu greu poate avea a fost cazul în Ex [François-Adrien Boïeldieu ( - ): Concertul pentru pian nr , p ], totuși, unde este direcția pedalei de ridicare a amortizorului (Grande pedale) pentru întreaga variație, dar asta pentru lăută (Sourdine) doar pentru acordurile de trepit "Beethoven pare să fi urmat o tendință obișnuită în folosirea lui damperraising pedală pentru pasaje lungi, inclusiv schimbări de armonie A fost relativ modă de scurtă durată, însă, din cauza rezonanței crescânde a pianelor la începuturi anii secolului al XIX-lea Marcaje precum cele descrise mai sus au avut practic a dispărut în muzica destinată pianului mai greu, în stil englezesc, până în anul ; aceasta doar în muzica pentru instrumentul "vienez" au persistat indicații similare pentru primii ani ai noului secol ' (paginile - ) Critica viziunii lui Rowland Viziunea lui Rowland este: "Dovezile semnelor lui Beethoven și remarcile lui Czerny sugerează că Beethoven probabil că a ținut apăsată pedala de ridicare a amortizorului pentru pasaje lungi și chiar întregi mișcări în cazul op nr ' [Italicile furnizate] Rowland își califică punctul de vedere cu cuvintele "sugerează" și "probabil" În plus, a lui afirmația în legătură cu "chiar și mișcări întregi" poate fi argumentată că implică o cuantică salt în raționament deoarece, în afară de întrebarea primei mișcări a Sonata "Moonlight", nu există nicăieri printre cele o mie de marcaje ale pedalelor Întregul corpus de lucrări al lui Beethoven pentru sau cu pian acolo unde a fost sau ar putea fi, a sugerat că Beethoven a cerut ca pedala să fie ținută neschimbată printr-un complet circulaţie Rowland continuă să întrebe: - Chiar și-a intenționat Beethoven aceste efecte? Czerny este ambiguu în privința subiectului În a lui comentarii la op nr spune că "pedala prescrisă trebuie reangajată la fiecare notă la bas " Din aceste remarci nu este clar dacă Czerny are relații Practica proprie a lui Beethoven, sau pur și simplu sugerând o modalitate de a se împăca cu pedala marcarea pe un pian mai modern ' [Italicile furnizate] Dacă pedalarea schimbată a fost practica lui Beethoven, atunci acesta este, probabil, sensul a marcajelor sale, caz în care se poate argumenta că nu a intenționat niciodată să o pedaleze neschimbate Rowland afirmă: Pedala una corda a fost folosită și în op nr , potrivit lui Czerny, care a observat: "Măsurile până la în mod remarcabil crescendo și, de asemenea, accelerando până la forte, care în bare până la scade din nou În acest forte, se renunță și la pedala de schimbare, ceea ce altfel, Beethoven era obișnuit să folosească toată piesa (Beethoven nu avea obiceiul să marcheze una corda la această dată )" Dacă Czerny este aici sugerând că însuși Beethoven a introdus crescendo în barele la , și dacă sugerează și că Beethoven însuși era obișnuit să joace asta fel, atunci trebuie să fi sunat cacofon în această parte a mișcării dacă pedala de susținere a rămas neschimbată pe parcursul întregii prime mișcări Poate fi, desigur, că crescendo era pur ideea lui Czerny În acest caz, cuplat cu cel al lui Czerny direcția în care pedala de susținere să fie schimbată cu fiecare schimbare de armonie și notă de bas, nu ar apărea nicio problemă Se poate, desigur, că Beethoven a jucat prima mișcare în moduri diferite în momente diferite, în special în funcție de ce pian avea disponibil Czerny spune: "În acest punct forte, pedala de schimbare este de asemenea renunțată, ceea ce altfel Beethoven era obișnuit să folosească toată piesa "Pedala de schimbare" este pedala "una corda", așa cum este implicit în materia pe care Czerny o adaugă rotund paranteze Czerny pare să descrie, de asemenea, vremurile în care Beethoven a jucat primul mișcarea Sonatei sale "Moonlight" pe un pian cu pedale, spre deosebire de manetele de genunchi Rowland citează comentariul lui Czerny, în legătură cu mișcarea lentă a lui Beethoven Concertul pentru pian nr în do minor opus : "Beethoven (care a cântat public acest Concert în ) a continuat pedala în timpul întreaga temă, care la pianele cu sunet slab din acea zi, s-a descurcat foarte bine, mai ales când se folosea și pedala de schimbare [una corda] Dar acum, ca instrumentele au dobândit un corp de ton mult mai mare, ar trebui să sfătuim amortizorul pedala să fie folosită din nou, la fiecare schimbare importantă de armonie " ' Czerny pare să descrie interpretarea lui Beethoven a concertului la pian cu pedale, spre deosebire de manetele de genunchi, caz în care deveneau piane cu pedale disponibil la Viena pentru Beethoven până în Viziunea lui Rosen , Charles Rosen în "The Romantic Generation" (Harvard University Press, ) a declarat la pagina : "Într-o lucrare timpurie, precum Sonata la lumina lunii, el poate solicita și pedala ca formă de orchestrare Jucând prima mișcare a Luminii lunii, așa cum a regizat Beethoven, foarte delicat (delicatissimamente) cu pedala plină peste tot (senza sordini) ("fără amortizoare") pe un instrument de la începutul secolului al XIX-lea, cu putere redusă de susținere, produce o sonoritate minunată greu de reprodus pe o tastatură modernă ' Rosen, în "Sonatele pentru pian ale lui Beethoven: A Short Companion" (Yale University Press, New Haven, ), la pagina , își repetă punctul de vedere și adaugă câteva sfaturi privind modificarea a pedalei neschimbate la pianul modern: "Prima mișcare a "Moonlight Sonata" este un eseu unic în tonuri de culoare: aici a vrut ca toata piesa sa fie cantata cu pedala, sa fie cantata, de fapt, delicat si pianissimo fără a schimba vreodată pedala, adică fără a coborî amortizoarele corzile Chiar și la pianul său, acest lucru a creat o ușoară neclaritate, o atmosferă minunată sonoritate care poate fi, de fapt, reprodusă la pianul modern, dar numai prin exercițiu mare grija, cu jumatati de schimbare si intarziate schimbari de pedala ' Critica viziunii lui Rosen Rosen nu aduce niciun argument, dar, de fapt, susține punctul de vedere al lui Newman și s-ar baza probabil pe aceleași tipuri de argumente Singura lui discuție reală este despre modificări pe care le consideră potrivite pentru a implementa pedala neschimbată pe pian contemporan Comentariile mele despre opiniile lui Newman, prin urmare, se aplică opiniilor lui Rosen Viziunea lui Taub Robert Taub, în "Playing the Beethoven Piano Sonates" (Amadeus Press, Portland Oregon, ) a afirmat la paginile și : "Cred că indicația senza sordini este menită să creeze un tip special de sunet - nimic uscat, ci sunet scăldat în propria sa căldură, cu indicii ale armoniilor din jur În timp ce apăs pedala doar puțin, doar cât să ridic amortizoarele de pe corzi permiteți-le să vibreze liber, caracterul acestei mișcări cere ca pedala să fie schimbat discret [sic] pentru a evita crearea nămolului armonic în Sonata op nr ("Lună de lună") senza sordini se referă la întreaga primă mișcare ca abordare generală la calitatea sunetului, asemănător cu indicația inițială sempre pianissimo ' Critica viziunii lui Taub Comentariile mele referitoare la punctul de vedere al lui Rosen se aplică în mod similar cu viziunea lui Taub Opinia lui Schiff András Schiff, în , a susținut o serie de prelegeri/demonstrații Sonata Beethoven la Wigmore Hall care au fost înregistrate online În cursul acelei serii a susținut și a demonstrat teoria pedalei neschimbate în prima mișcare a "Lui de Lună" sonată Critica viziunii lui Schiff Schiff, în demonstrația sa a pedalei neschimbate în prima mișcare, a folosit o viteză tempo pe care l-a bazat pe semnătura de timp "alla breve", bazându-se probabil pe cea a lui Czerny comentariu sau citarea lui Schindler din comentariul lui Schindler Din punctul meu de vedere al lui demonstrația a aruncat de fapt unele îndoieli cu privire la utilizarea pedalei neschimbate, deoarece aceasta nu a produs un sunet deosebit de frumos, mai ales având în vedere tempo-ul rapid la care a luat mişcarea În comentariile lui Schiff la Sonata în fa diesis major a lui Beethoven opusul "A Therèse", el a făcut un comentariu despre performanța lui Schnabel de cuplete slurred în mișcarea finală El a făcut acest lucru în termeni laudatori, sugerând practic că dacă Schnabel a făcut asta poate fi acceptat fără întrebări Cu toate acestea, Schiff a respins implicit acceptarea lui Schnabel în a lui ediţie a pedalării tradiţionale Celelalte marcaje ale pedalei lui Beethoven Există multe schimbări de armonie în prima mișcare a Sonatei "Moonlight" Există octave constante în bas și tremături triplete în mișcare continuă în dreapta mână Un crescendo și accelerando pot fi, conform lui Czerny, introduse în barele - , și, în orice caz, există un crescendo marcat de Beethoven în bara și un pian [subito] în bara Stilul pentru pian al lui Beethoven în prima mișcare a Sonatei "Moonlight" este destul de diferit de stilul său în anumite părți ale celorlalte compoziții ale sale în care el marchează utilizarea pedalei sau a manetelor pentru genunchi O serie de semne ale lui Beethoven în celelalte compoziții ale sale implică o intenție estomparea a doua armonii, tonica si dominanta Aceasta este adesea într-o dinamică foarte moale și implică de obicei susținerea de către pedală a unei note de bas Mișcarea finală a lui Sonata în do major opus "Waldstein" include câteva exemple binecunoscute, dar există o serie de altele Foarte ocazional, una sau două armonii suplimentare sunt incluse, ca în mișcarea lentă din Concertul său pentru pian în do minor opus Susținătorii teoriei pedalei neschimbate se bazează pe semnele lui Beethoven în mișcarea lentă a acelui concert pentru a le susține argument Acolo, totuși, ei trec de la "senza sordino" la "con sordino" de patru ori în tema de deschidere pianissimo, deși, desigur, există mai multe modificări ale armonie sub fiecare pedală neschimbată Pe lângă dinamica fiind extrem de moale (și știm de la Czerny că Beethoven a folosit aici pedala una corda) acordul progresia armonică este, de asemenea, foarte lentă Se poate argumenta că nu există nicio analogie între sunetul pedalei neschimbate în prima mișcare a Sonatei "Moonlight" și sunetul pedalat în conformitate cu marcajele lui Beethoven în celelalte compoziții ale sale sau chiar semnele lui Beethoven în mișcarea finală a Sonatei "Moonlight" Expresia lui Beethoven "e senza sordino" Expresia "e senza sordino" apare la sfârșitul fiecăreia dintre cele două direcții ale lui Beethoven prima mișcare a Sonatei "Moonlight" Impulsul primei părți a fiecăruia direcția este de a juca mișcarea extrem de liniștit, care este cu totul altă direcție de la jocul fără amortizoare Se poate cânta tare fără amortizoare și se poate jucați încet fără amortizoare Se poate argumenta că sintagma "e senza sordino" în fiecare caz nu este atașat gramatical la "tutto questo pezzo" sau "sempre", dar este un adaos care nu este legat de conceptul de "în întregime" Pentru a indica foarte neobișnuit, și într-adevăr nemaiauzit până acum, efect de a juca o mișcare întreagă cu amortizoare neschimbate, se poate susține că Beethoven ar fi repetat cel puțin cuvântul "sempre", folosind cele trei cuvinte împreună în expresia "sempre senza sordino" Aceasta poate de asemenea, se argumentează că "sempre" se aplică în mod clar ambelor fraze, așa cum a implicat Schindler și Bulow și Lebert au implicat de asemenea În prima ediție există un spațiu suplimentar înainte de începerea cuvintelor 'e senza sordino' unde a apărut prima dată Este probabil discutabil că acest lucru oferă sprijin pentru propunerea că acele cuvinte nu sunt atașate gramatical cuvintelor "tutto questo" pezzo" și, prin urmare, nu sunt legate de conceptul de "în întregime" Se poate și argumenta aceasta este o ciudatenie pur tipografică care nu are nimic de-a face cu intenția lui Beethoven Genunchierele la pianul Beethoven Beethoven a terminat Sonata "Moonlight" în și a fost publicată în l-a compus și se aștepta să fie cântat în acel moment, la pianele germane și austriece cu care era familiar Beethoven ar fi compus Sonata "Moonlight" pe un pian cu genunchi eu au cântat o reproducere la pian Mozart cu pârghii pentru genunchi și în timp ce acestea nu sunt grele pentru a apăsa cu genunchii nu sunt foarte ergonomice și foarte repede provoacă încordare la partea superioară a picioarelor Să le fi apăsat neschimbate timp de șase minute durata primei mișcări ar fi fost destul de incomodă pentru pianist Acest lucru poate susține un argument că Beethoven nu a intenționat acest lucru Înregistrări cu pedală neschimbată Roger Woodward și Tessa Birnie în anii au înregistrat fiecare în mod independent Sonata "Moonlight" În fiecare caz au efectuat prima mișcare cu neschimbat pedalează pe tot parcursul și domnișoara Birnie și-a transpus performanța cu un semiton pentru a fi mai aproape de tonalitatea actuală a zilei lui Beethoven Nu cunosc nicio înregistrare anterioară anilor în care a fost prima mișcare efectuate cu pedalare neschimbată Modificarea pedalei neschimbate la pianul modern Dintre cei care susțin pedala neschimbată, aproape toți acceptă unele modificări la pedalarea neschimbată la interpretarea primei mișcări la pianul modern Astfel de modificarea include ridicarea parțială a amortizoarelor sau schimbarea întârziată a pedalei sau ambele Cu toate acestea, pedalarea neschimbată modificată produce încă o oarecare grad de estompând pe un pian modern Teoria opririi sunetului Oprirea mută, care se găsește pe unele piane din vremea lui Beethoven, a implicat interpunerea unei fâșii de pâslă între ciocane și sfori care a produs un moale, sunet înăbușit Recenziatorul unui recital de pian de Vladimir de Pachmann la St James's Hall, Londra pe noiembrie a spus asta despre performanța lui Pachmann a primei mișcări a lui Sonata "Moonlight": "Instrucțiunile exprese ale lui Beethoven ca prima mișcare să fie jucată "Senza Sordini" (fără a folosi pedala moale) [italicele furnizate] a fost ignorată cu răceală, iar pedala moale a fost folosită în mod liber - sau abuzat ' Nota doctorului Nettheim la acest lucru pe site-ul său de internet spunea: "Recenziatorul nu știa că termenul "Senza Sordini", atunci când este folosit cu privire la pian, înseamnă "fără amortizoare", deci cu amortizorul (pedala dreaptă sau "tare" apăsată) AJ Hipkins în articolul său "Sordini" din Dicționarul de muzică și muzicieni al lui Sir G Grove (la care se face referire într-un articol din Musical Times din august ) a afirmat că pedala pianissimo, patentată de John Broadwood în , a fost indicată de italian cuvântul sordino și a dat un exemplu din opera lui Thalberg A existat un posibil argument că "senza sordino" în prima mișcare însemna "fără mutul se oprește", dar dacă ar fi să însemne acest Beethoven cu siguranță ar fi scris "ma" (dar) nu "e" (și) Este clar, din utilizarea lui în mișcarea finală a Sonatei "Lui de Lună", iar în alte sonate din acest timp, Beethoven a folosit "senza sordino" și "con" sordino" (forma singulară a lui "senza sordini" și "con sordini") să însemne "fără amortizoare" și "cu amortizoare" Rowland afirmă: " "Senza sordini" și "con sordini" (însemnând "fără amortizoare" și "cu amortizoare") erau termenii utilizați în mod obișnuit în Viena pentru pârghiile de ridicare a amortizoarelor în primii ani ai secolului al XIX-lea și apar în lucrări ale altor câteva compozitori " Din cele de mai sus și din comentariile lui Schindler reiese clar că Beethoven, în a lui indicații, nu se referea la o oprire mut De asemenea, reiese clar din observația lui Czerny că "pedala prescrisă [italicele mele] trebuie reutilizată la fiecare notă din bas' că nu se referea la oprirea mute cum ar fi fi complet inutil să reutilizați opritorul de mut în acest fel Czerny a fost, desigur, referindu-se la pedala acţionată de piciorul drept al pianistului, care pe vremuri era scrisul, în și , înlocuise de mult pârghiile pentru genunchi ca dispozitiv obișnuit pentru ridicarea amortizoarelor Paradoxal, teoria opririi mute ar fi ajutat argumentul pentru tradițional pedalând, deoarece ar fi însemnat că Beethoven nu a dat indicații cu privire la ridicarea amortizoarelor și metoda corectă de utilizare a pârghiilor pentru genunchi, iar mai târziu pedala de susținere, ar fi devenit o chestiune de discreție pentru pianist fiind discreditată însă, teoria opririi mute trebuie aruncată la coșul de gunoi al istoriei și nu are nicio relevanță pentru discuția de față Odiseea personală a autorului În am studiat Sonata "Moonlight" din ediția WH Paling editată de mai Willis și a folosit pedalarea tradițională în prima mișcare, așa cum a indicat editorul Mai târziu în acel an, am văzut pentru prima dată ediția lui Tovey a sonatelor pentru pian de la Beethoven și mi-am continuat studiul Sonatei "Moonlight" folosind acea ediție Printre cei de la Tovey adnotări I-am citit punctul de vedere în sensul că ridicarea amortizoarelor pe tot parcursul prima mișcare a fost probabil corectă pentru pianul Beethoven și am îmbrățișat teoria intelectual, extinzându-l la utilizarea pedalei neschimbate la pianul modern Câteva luni mai târziu am văzut pentru prima dată ediția lui Schnabel a Sonatelor Beethoven În notele de subsol individuale, Schnabel a susținut aderarea literală la pedala lui Beethoven marcajele În prima mișcare a Sonatei la lumina lunii, Schnabel a marcat în fiecare măsură pedalarea tradițională și nu a indicat prin notă de subsol sau altfel că aceasta în vreun fel s-a îndepărtat de intenția lui Beethoven, astfel cum este încorporată în instrucțiunile lui Beethoven pentru utilizare a pedalei Studiind ediția lui Schnabel a Sonatelor lui Beethoven și încercând cele ale lui Beethoven marcajele pedalelor la propriu, am ajuns la punctul de vedere că toate marcajele pedalelor lui Beethoven ar trebui să fie luate la propriu și nu modificate, chiar și la pianul modern Am implementat acest punct de vedere când studiază sonatele, variațiile și bagatelele pentru pian Beethoven și părțile pentru pian dintre concertele, sonatele și triourile sale pentru vioară Cam în această perioadă, am obținut și studiat și concertele pentru pian Beethoven în Ediția Schirmer care a fost o retipărire a ediției Bärenreiter Ediția Schirmer include, ca o notă de subsol la mișcarea lentă a concertului pentru pian în do minor, cea a lui Czerny comentarii cu privire la pedalarea mișcării lente și aici unde le-am văzut prima dată În raport cu problema pedalării neschimbate, sonata Willis, Tovey și Schnabel edițiile (și ediția Concert Schirmer) au fost totalitatea materialelor pe care trebuia să le fac lucrați cu atunci și câțiva ani după aceea Ulterior, în mai multe rânduri, am jucat prima mișcare din "Moonlight" Sonata cu pedala neschimbata pe un pian vertical Bechstein Aceasta s-a bazat pe viziune că aceasta a reprezentat cu adevărat intenția lui Beethoven, deși era în conflict cu Aparenta interpretare a lui Schnabel a intenției lui Beethoven Până în , însă, îmi schimbasem punctul de vedere pentru că în decembrie a acelui an am înregistrat un interpretare pe un pian cu cotă Steinway a Sonatei "Moonlight" în prima mișcare dintre care am urmat pedalatul tradițional Rezumat al izvoarelor documentare din secolul al XIX-lea Am considerat intenţia iniţială a lui Beethoven în contextul pianelor cu care era familiar în , când a terminat Sonata "Moonlight", ținând cont de acestea ton slab și metodă de ridicare a amortizoarelor Fie că intenția inițială a lui Beethoven s-ar putea să se fi schimbat de-a lungul anilor, pe măsură ce tonul pianului a devenit mai puternic, poate fi doar o chestiune de speculații, deoarece nimic nu a ajuns până la noi în acest sens Am ridicat, luat în considerare și discutat, din câte știu, toate argumentele posibile pro și contra și au dat importanță viziunii lui Schindler și unei interpretări a opiniile exprimate de Czerny și de Bülow & Lebert Acestea au fost scrise a nouăsprezecelea surse de secol care au ajuns până la noi și au fost cele mai apropiate de tradiția Beethoven Czerny a comentat în : "Pedala indicată trebuie utilizată din nou cu fiecare notă de bas nouă" Czerny a comentat în : "Pedala prescrisă trebuie reutilizată la fiecare notă din bas" Czerny a comentat în : "Beethoven (care a cântat public acest Concert în ) a continuat pedala în timpul întreaga temă, care la pianele cu sunet slab din acea zi, s-a descurcat foarte bine, mai ales când se folosea și pedala de schimbare [una corda] Dar acum, ca instrumentele au dobândit un corp de ton mult mai mare, ar trebui să sfătuim amortizorul pedala să fie folosită din nou, la fiecare schimbare importantă de armonie " Czerny a făcut acest ultim comentariu în legătură cu tema de deschidere declarată de pianul în mișcarea lentă a concertului pentru pian în do minor al lui Beethoven Este posibil să fi avut asemenea vederi în legătură cu prima mișcare a Sonatei "Moonlight" Schindler a comentat în : "Pianiştii realizaţi din al doilea deceniu au fost deranjaţi de senza sordini instrucțiuni pentru că până atunci pianele puteau deja să producă un ton mai plin și interpreții aveau la dispoziție pedala pe care o puteau folosi eficient czerny, totuşi, care a început imediat să exploateze această îmbunătăţire a instrumentului, la fel ca Chopin a făcut-o mai târziu în mazurcile sale, spuse în anii , când tonul pianului fusese crescut semnificativ, că în prima mișcare a acestei sonate, "pedala indicată este să să fie folosit din nou cu fiecare nouă notă de bas" ' Bülow & Lebert au comentat în "[Nu este] recomandabil să luați indicațiile inițiale sempre senza sordini (adică fără amortizoare) prea literal ' Toate sursele de mai sus au fost împotriva utilizării pedalei neschimbate pe piane ulterioare cu resurse tonale mai mari Este destul de clar, totuși, că toți au fost de acord cu asta Intenția inițială a lui Beethoven, așa cum este indicată de instrucțiunile sale, a fost că el își dorea amortizoare ridicate și menținute ridicate neschimbate pe toată durata primei mișcări de Sonata "Moonlight" Concluzie cu privire la intenția inițială a lui Beethoven Trag concluzia că intenția inițială a lui Beethoven, așa cum este indicată de instrucțiunile sale, a fost ca el a vrut ca amortizoarele să fie ridicate și menținute ridicate neschimbate pe tot parcursul primei mișcarea Sonatei "Moonlight" Aplicație la pianul modern Presupunând că se acceptă această concluzie, rămâne cu aplicarea ei la a interpretare la un pian modern Pianistul ține pedala neschimbată pe tot parcursul, care este procedura pe un pian modern echivalent cu ridicarea amortizoarelor cu pârghiile pentru genunchi și ținându-le ridicate? Folosește pianistul vreo modificare cum ar fi ridicarea parțială a pedalei sau amânarea schimbărilor pedalei sau ambele? Oare pianistul folosiți pedalarea tradițională în care pedala este schimbată cu armoniile schimbătoare și note de bas, așa cum a regizat Czerny și cum părea să accepte Schindler? Oare pianistul folosiți un tratament și mai parțial al pedalei, așa cum a recomandat Bülow & Lebert? Acestea ridică în cele din urmă chestiuni de discreție muzicală care vor fi decise de fiecare interpret individual MOTTA viaţă José Vianna da Motta s-a născut pe insula St Thomas, Africa de Est portugheză, la aprilie și a murit la Lisabona la iunie Familia sa s-a întors la Lisabona când el era ani și a studiat cu profesori locali la Conservatorul din Lisabona până la paisprezece ani când, la ordinul regelui, a fost trimis la Berlin să studieze cu Xaver Scharwenka În a studiat cu Liszt la Weimar, în cu Sophie Menter la Berlin și în cu Hans von Bülow la Frankfurt Din până în a făcut un turneu în Europa Statele Unite și America de Sud cu succes imediat A susținut concerte ca solo pianist și cu violoniștii Ysaÿe și Sarasate și susținea adesea recitaluri de pian în duo cu Busoni A fost pianist de curte la Berlin, unde, în , a susținut prima reprezentație Concertul pentru pian al lui Otto Singer în La, op , sub bagheta compozitorului A locuit la Berlin până în când a devenit director al Conservatorului din Geneva, fostul post de Bernhard Stavenhagen În s-a stabilit la Lisabona unde a devenit director al Conservatorul Național și a dirijat concerte simfonice, pensionându-se în A fost unul dintre cei mai importanți pianiști ai timpului său, a avut o mare influență ca profesor, a fost un bun interpret al lui Bach și Beethoven, a fost un compozitor prolific, a făcut pian transcrieri ale lucrărilor lui Alkan pentru pian cu pedale, au oferit o ediție ürtext academică a Sonata lui Liszt și o serie de alte lucrări pentru pian ale lui Liszt pentru "Old Liszt Edition" și a scris multe articole în germană, franceză și limba sa maternă Compozițiile sale includ o Ballada, o Barcarolle, un set de scene portugheze și o Rapsodie Discul său din înregistrarea "Totentanz" a lui Liszt cu Simfonia Naţională Portugheza este probabil cea ultima înregistrare făcută vreodată de un elev Liszt Elevii săi au inclus Sequeira Costa, Alf Hurum, Sverre Jordan, Nils Larsen, Vincente Pablo și Beryl Rubinstein Concursul de muzică José Vianna da Motta a fost înființată în Motta nu a făcut discuri, dar a făcut role Liszt, deși niciunul nu este în colecția lui Denis Condon din Newtown, Sydney Rolul său din al patrulea Scherzo de Chopin în mi major opus este în colecție Motta & Liszt Jose Vianna da Motta își amintește de Franz Liszt: În , cu un an înainte de moartea lui, am avut norocul să-l cunosc pe Liszt și să-i primesc instrucție Când am fost prezentat de domnișoara Stahr, binecunoscuta profesoară de pian din Weimar și a intrat în casa lui, i-am văzut silueta puternică, îmbrăcată în haina neagră lungă de stareț, înconjurat de discipolii săi, în mare parte doamne Când am fost prezentat, el a spus încet: - Din Portugalia? iar după ce a reflectat scurt, a adăugat: "Acum sunt patruzeci de ani de când am fost in Portugalia ' O amintire admirabilă, căci calculul a fost exact corect imediat solicitat să cânte, i-am cântat "Gnömenreigen" pentru că, din păcate, în mine necunoașterea marelui său spirit altruist, am crezut că eram obligat să-l joc unul dintre compozițiile sale, o idee eronată împărtășită de mulți care au venit la el: Numai prin joc lucrările lui, ei credeau că îl vor linguși; de parcă ar fi vrut să arate că alături de el nicio altă muzică nu avea valoare Ce concepție meschină despre cel mai mare inimă muzician cuprinzător care a trăit vreodată! El a comentat doar: "Nu atât de repede, ceva mai controlat Vino din nou,' și mi-a întins cu bunăvoință mâna Plin de răpire, l-am sărutat, ca, de altfel, toată lumea a făcut cine a venit la el După o cunoaștere mai apropiată, i-a sărutat pe obraz, care le-a făcut deosebit de fericite pe doamne Dar pentru noi, bărbații, sărutul lui Liszt a semnat mai mult: a fost o critică; căci dacă a fost mulțumit de jocul tău, a negat sărutul și apoi tu a lucrat cu ardoare fără încetare până l-ai recâștigat S-au spus multe despre spiritul dezastruos de toleranță al lui Liszt Avea un sistem care numai cei inițiați au înțeles și asta cu siguranță era în detrimentul naivilor Sistemul lui impus de aceasta: când a văzut că un student nu are talent, nu a făcut nicio critică 'De ce?' el a spus: "pentru că nu este de nici un folos" El ar asculta foarte liniștit și cu atât mai mult observatori perspicace realizat, cu plictiseală evidentă; el ar vorbi apoi în franceză-a semn foarte grav la care cercul interior a zâmbit imediat cu profundă înțelegere Când părea mulțumit, îi spunea cu mare indiferență tinerei domnișoare 'Très bien' și ea s-ar apleca înflăcărată spre el pentru a primi sărutul Ceilalți au tradus "Très bien" în "Cât de groaznic" (Dar cea mai proastă critică a lui a fost: "Chiar ați studiat la conservator? Deci, între Riga și Dresda Dar cu siguranță știa să vorbească pe un alt ton dacă interpretul îl interesa și considera că succesul merită durerile Desigur, nu a devenit niciodată la fel de violent ca Bülow, dar a mustrat aspru și nu a scutit de batjocură 'Curata liniile! Nu vino la mine cu asta, strigă el cu un hohot când cineva se juca necurat Când Lamond a interpretat opera lui Beethoven a ascultat cu mare interes și a corectat un pasaj, la care Lamond a vrut timid să facă excepție: "Bülow mi-a spus - dar la acel moment Liszt l-a întrerupt și l-a lăsat să zboare cu asprime: "Ce, vine aici cu propria lui înțelepciune?" Cu această ocazie l-am auzit și remarcând: "Nu prea îmi place odihna Bülowiană pentru respirație [Luftpausen]" - ceva foarte caracteristic individualității ambilor maeștri Nu a ales niciodată ce ar trebui să joace fiecare persoană Unul a adus ceea ce și-a dorit și el îi plăcea să audă aproape totul Doar pentru muzica veche franceza, Rameau, Couperin, avea nici un interes și o dată a batjocorit tot timpul în timp ce cineva cânta Gavotte lui Rameau și Variații - Unde este iubitul? spuse el cu patos comic, languitor la temă Odată am crezut că trebuie să cânt Fantezia în re minor a lui Mozart pentru ca el să studieze simplitate și producție de tonuri moale Când am început, a făcut o față amenințătoare: "Hm! Nu era nevoie să suferi prin nici o nopți nedormite pentru a cânta piesa" și apoi o ploaie de batjocură s-a abătut asupra muncii de copil Când a început secțiunea D-major: - Acum merge la un picnic Nu era de acord cu ritmul, care era prea rapid pentru el și a verificat marcajul metronomului în ediția Lebert Când a fost de acord cu el părere spuse el râzând zgomotos: "Deci, de data asta prostia mea este de acord cu dl a lui Lebert cunoştinţe ' ['Göllerich relatează că Motta a interpretat Fantezia Mozart în re minor K la un masterclass Liszt din Weimar, care începe miercuri, septembrie , la ora Göllerich nu raportează niciun comentariu al lui Liszt la acel masterlass ] În această zi nu am primit niciun sărut Dar l-am liniștit în lecția următoare cu o reprezentație din Variaţiunile "Goldberg" ale lui Bach, pe care ni le adusese în atenţie şi care în acele zile erau complet invizibile de către pianiști (Chiar și astăzi semnificația ei nu este respectate în mod corespunzător ) A fost foarte fericit și când i-am adus odată prima poloneză în do minor 'Da, da' spuse el zâmbind, "se cântă doar a doua mea rapsodie" Remarcile sale s-au referit aproape doar la pur muzical: tempo, nuanțe, ritm Rareori a dat o imagine poetică ca explicație și niciodată una tehnică instrucție (El nu poseda elocvența fermecătoare a lui Bülow ) În vremuri mai vechi el cu siguranță trebuie să fi fost mai comunicativ, dar Weissheimer spune că la acea vreme a lui mod de predare adunat mai mult de exemplu decât de explicație S-a așezat la pianul lui studentul la celălalt, iar când voia să corecteze ceva, juca pasajul așa cum și-a dorit să-l aibă Următoarele sunt demne de remarcat cu privire la modul lui de interpretare: el a dorit că cineva cântă Poloneza lui Chopin în do diez minor Când cineva a fost în sfârșit pregătit să-și asume riscul, l-a întrerupt chiar de la început; - Da, toată lumea joacă asa este Dar spuneți, unde este un "pian" la începutul temei (după scurt introducere)? Întregul început al temei trebuie jucat cu aceeași putere și pasiunea ca introducere, iar "pianul" și un tempo mai calm vin doar în pasaj contrastant ' Apoi s-a așezat și a cântat toată piesa Nu mai avea o sonoritate mare, dar n-am mai auzit niciodată un pian cântând așa sau am auzit un asemenea sclipire non legato Opt bare din Adagioul Op a fost o revelație absolută: dacă ai făcut-o nu o auzi, nu vei ști niciodată ce pătrundere, de ce vorbire este capabil un ton de pian; chiar a strigat de durere Parcă două suflete mari s-au salutat întristat: cel sufletul lui Beethoven și al lui minunat recreator Sursa: Retipărit din "Der Merker" (Viena) octombrie ca Anexa B "Liszt ca Profesor: O schiță de José Vianna da Motta în "Clasurile de masterat de pian ale lui Franz Liszt" - : Jurnalul lui August Göllerich': Editat de Wilhelm Jerger: tradus, editat și mărit de Richard Louis Zimdars: Indiana University Press: Bloomington și Indianapolis MOZART viaţă Wolfgang Amadeus Mozart ( - ) este unul dintre cei patru mari compozitori clasici, alții fiind Haydn, Beethoven și Schubert El este, de asemenea, unul dintre cei mai mari clasici compozitori pentru pian Mozart s-a născut la Salzburg, dar și-a petrecut cea mai mare parte a vieții sale de adult la Viena Ieșirea lui de peste de compoziții includ lucrări larg recunoscute ca culmi ale simfonicului, muzică concertată, de cameră, pian, operă și corală Mozart este printre cei mai mulți extrem de popular în rândul compozitorilor clasici și multe dintre lucrările sale fac parte din standard repertoriu de concert efectul mozart Muzica clasică, în sensul muzicii serioase, crește activitatea creierului mai mult decât altele tipuri de muzică și ascultarea anumitor tipuri de muzică pot induce o perioadă scurtă de viață (cincisprezece minut) îmbunătățirea performanței anumitor tipuri de sarcini mentale cunoscute ca raționamentul spațio-temporal Această teorie se numește "efectul Mozart" Două piese din muzica lui Mozart, Sonata pentru două piane în re major K și pian Concertul nr în La major K , s-a dovedit a avea acest efect, dându-i numele Cercetările ulterioare au sugerat, de asemenea, că K poate reduce numărul de convulsii la oameni cu epilepsie În afară de K și K , compoziția "Acroyali/Standing in Mișcarea' a compozitorului grec Yanni s-a dovedit, de asemenea, a avea efectul aparent pentru că era similar cu K în tempo, structură, consonanță melodică și armonică și predictibilitate Classic Piano Countdown a analizat toate piesele pentru pian ale tuturor compozitorilor și Patru piese pentru pian Mozart au făcut-o (regulile au exclus aparent lucrările pentru două piane): Sonata în la major K Sonata in Do major K ('Sonate Facile') Fantezie în re minor K * Variațiuni la "Ah vous dirai-je Maman" K Classic Mozart Countdown a analizat momentele preferate din toate Compoziții Mozart și găsite: Concertul pentru pian nr în la major K - Adagio [mișcare mijlocie] Concertul pentru pian nr în la major K - Allegro assai [mutarea a treia] Sonata pentru două piane K - Andante Concertul pentru pian nr în la major K - Allegro [prima mișcare] Classic Concerto Countdown din a analizat concertele tuturor compozitorilor pentru pian, vioară, violoncel și alte instrumente și a găsit: Concertul pentru pian Mozart nr în la major K Numărătoarea inversă din și arată: K (mișcare lentă) % K (media mișcărilor) % K (întreg) % medie % Rezultă că mișcarea lentă a primului (K ), și a întregii celei de-a doua (K ), dintre cele trei piese despre care s-a arătat că afișează "efectul Mozart", sunt de asemenea, foarte popular printre iubitorii de muzică din Australia În plus, analiza computerizată de către oamenii de știință a pieselor diverșilor compozitori arată că muzica lui Mozart și Bach împărtășește un factor comun Acest factor este un grad ridicat de periodicitate pe termen lung în care formele de undă se repetă în mod regulat, dar nu foarte apropiate unele de altele, pe tot parcursul piesei muzicale Bach și Mozart, în această ordine, erau favoriții lui Chopin compozitori Existența efectului Mozart a fost însă contestată în de Chabris și Steele care a afirmat "că orice îmbunătățire cognitivă este mică și nu reflectă niciuna" modificarea IQ-ului sau a capacității de raționament în general, dar în schimb derivă în întregime din performanță pe un anumit tip de sarcină cognitivă și are un simplu neuropsihologic explicație", numită "excitare a plăcerii" pian mozart În secolul al XVIII-lea, instrumentele cu tastatură evoluau într-un ritm rapid De la prima apărând la mijlocul secolului al XVI-lea, clavecinul - cu ei mecanic corzile ciupite ținute la tensiune scăzută - deveniseră omniprezente Prin adăugarea de tastaturi și alte dispozitive de modificare a sunetului, clavecinul devenise mai versatil, dar compozitorii și interpreții căutau din ce în ce mai mult modalități de a obține mai multă expresie în interpretarea muzicii, în special în "atingerea" tastaturii În Florența, în jurul anului , producătorul de instrumente italian Bartolomeo Cristofori a realizat un descoperire acum creditată cu deschiderea drumului către pianul modern: pentru ciupit corzi el a înlocuit un sistem de ciocane care a dat jucătorului mult crescut controlul tonului și atacul prin cantitatea de forță folosită pentru a apăsa tastele The adăugarea de șiruri suplimentare pentru fiecare notă a adus o nouă bogăție și profunzime sunetului În anii , ideile lui Cristofori au fost preluate, în special de constructorii de orgă germani precum Silbermann și, până la jumătatea secolului, o serie de instrumente hibride Apăruseră: tastaturi "compuse" care combinau coarda ciupită și ciocanul acțiune; piane cu opriri pentru a produce un efect de tastatură De exemplu, cuvântul italian "cembalo" este o formă prescurtată a "clavicembalo" care înseamnă "clavicord"; dar când Mozart scrie "cembalo" într-o partitură de concert, el înseamnă "fortepiano" - cea mai recentă etapă în evoluția ciocănitului spre deosebire de smuls instrument cu tastatură În muzeul Mozart din Salzburg se află un pian de Anton Walter din Viena Are mai puține octave decât un pian modern, un dispozitiv operat de genunchiul jucătorului pentru a ridica amortizoare și un buton pe fascie care acționează ca un amortizor între ciocan și sfoară Pianele moderne produc un sunet bogat, dar tulbure în regiunea basului Ce face ca pianul ideal pentru interpretarea muzicii lui Mozart este claritatea pe care o oferă în aceste joase registre, unde Mozart folosea adesea figura de bas "Alberti" a oscilantei note Sunetul și senzația delicată a pianului provin de la adâncimea redusă a tastei și presiunea scăzută necesară pentru a apăsa tasta Pe lângă instrumentul Walter, Mozart a folosit un pian de Franz Jakob Späth, dar noi știu dintr-o scrisoare binecunoscută către tatăl său Leopold din octombrie că a lui Mozart instrumentul preferat la acea vreme a fost realizat la Augsburg de Johann Andreas Stein În scrisoarea Mozart explică calitățile muzicale pe care le caută la pian - De data asta voi începe imediat cu pianele lui Stein Înainte să văd nimic din toate astea face, clavierele lui Späth fuseseră întotdeauna preferatele mele Dar acum trebuie să-l prefer pe a lui Stein, pentru că se umezesc mult mai bine decât instrumentele de la Regensburg când lovesc puternic, Pot să țin degetul pe notă sau să o ridic, dar sunetul încetează în momentul în care am l-a produs; în orice fel aș atinge tastele, tonul este întotdeauna uniform Nu borcane niciodată, așa este niciodată mai puternic sau mai slab sau complet absent; într-un cuvânt este întotdeauna egal Este adevărat că nu vinde un pian de acest fel cu mai puțin de de flori, dar necazul și munca pe care Stein o depune în realizarea lui nu poate fi plătită A lui instrumentele au acest avantaj splendid față de altele că sunt făcute cu evadare acțiune Doar un producător din o sută se deranjează cu asta Dar fără scăpare este imposibil de evitat zgomotele și vibrațiile după ce nota este bătută Când atingeți chei, ciocanele cad din nou înapoi în clipa după ce au lovit corzile, dacă ține apăsate tastele sau le eliberezi Când Mozart s-a stabilit definitiv la Viena, totuși, loialitatea sa s-a mutat în local firma lui Anton Walter Eva Badura-Skoda scrie: "În calitate de pianist înnăscut Mozartably înțeleg a vrut să dețină cel mai bun concert disponibil Instrumentul său, încă existent și acum expus la Salzburg în casa din în care s-a născut, rămâne cel mai bun pian al epocii, un excelent concert de cotă, prețios, nu numai pentru că Mozart și-a oferit numeroasele concerte la abonament, ci și datorita calitatii sale Cele mai bune instrumente ale lui Anton Walter au fost într-adevăr cele mai scumpe la Viena dar ca instrumente de concert erau aparent superioare tuturor celor alții ' stilul mozart Stilul lui Mozart, ca și cel al lui Haydn, este un exemplu important al stilului clasic The trăsăturile centrale ale stilului clasic pot fi toate identificate în muzica lui Mozart claritate, echilibrul și transparența sunt semnele distinctive ale operei sale Lucrările sale au cuprins perioada în care acel stil s-a transformat dintr-unul exemplificat prin stilul galant la unul care a început să încorporeze unele dintre complexitățile contrapuntistice a barocului târziu împotriva căruia stilul galant fusese o reacție al lui Mozart dezvoltarea stilistică a fost strâns paralelă cu dezvoltarea stilului clasic în ansamblu În plus, a fost un compozitor versatil și a scris în aproape toate genurile majore, inclusiv simfonie, operă, concert solo, muzică de cameră, inclusiv cvartet de coarde și coarde cvintet și sonata pentru pian Deși niciunul dintre aceste genuri nu era nou, concertul pentru pian a fost dezvoltat și popularizat aproape de unul singur de Mozart A scris și un grozav muzică religioasă, inclusiv masele, și a compus multe dansuri, divertimenti, serenade și alte forme de divertisment ușor De mic Mozart a avut un dar de a imita muzica pe care o auzea Călătoriile lui i-a oferit o colecție rară de experiențe din care să-și creeze unicul limbaj compozițional La Londra, când era copil, l-a întâlnit pe fiul lui JS Bach, JC Bach, și i-a auzit muzica La Paris, Mannheim și Viena a auzit opera compozitorilor activi acolo, precum și orchestra din Mannheim În Italia a întâlnit uvertura italiană și opera buffa, ambele aveau să aibă o influență enormă asupra dezvoltării sale Ambele in Londra si Italia stilul galant era foarte popular: muzica usoara, simpla, cu manie pentru cadență, un accent pe tonic, dominant și subdominant cu excluderea celuilalt acorduri, fraze simetrice și structuri clar articulate Acest stil, din care stilul clasic a evoluat, a fost o reacție împotriva complexității muzicii baroc târziu Unele dintre primele simfonii ale lui Mozart sunt uverturi italiene, cu trei mișcări care rulează unul în celălalt Multe sunt "homotonale" cu fiecare mișcare în aceeași cheie și mișcare lentă în tonic minor Alții imită lucrările lui JC Bach și al altora arată formele binare simple rotunjite scrise în mod obișnuit de compozitorii din Viena Una dintre trăsăturile cele mai recunoscute ale operelor lui Mozart este o succesiune de armonii sau moduri care de obicei duce la o cadență în tonul dominant sau tonic Această secvență este împrumutat în esență din stilul frigian al muzicii baroc, în special JS Bach, dar Mozart a schimbat secvența astfel încât cadența să se încheie în jumătatea mai puternică, adică prima bătaie a barei Pe măsură ce Mozart s-a maturizat, a început să încorporeze câteva caracteristici ale stilului baroc în stilul său muzică A folosit teme contrapunctice, a experimentat lungimi neregulate ale frazelor și a inclus finale fugal în unele dintre cvartetele sale de coarde, poate influențate de Haydn The influența perioadei "Stürm und Drang" ("Furtuna și stresul") în muzică, cu scurta sa prefigurarea erei romantice care va veni, este evidentă în unele dintre muzica celor doi Haydn și Mozart din acest timp În plus, Mozart, mai ales în ultimii săi ani, a explorat armonia cromatică într-o măsură rară la acea vreme Lucrări concerte pentru pian Producția lui Mozart pentru pian și orchestră este numerotată de la la Concertele nr la sunt lucrări timpurii și sunt aranjamente ale sonatelor pentru tastatură de Rauipach, Honauer, Schobert, Eckart și C P E Bach Concertele nr și sunt pentru trei piane și două piane, respectiv Celelalte douăzeci și unu de concerte sunt pentru pian solo și orchestră Dintre acestea, cincisprezece au fost scrise din până în , în timp ce în ultimele cinci ani Mozart a mai scris doar două concerte pentru pian Maior K Si bemol major K Re major K Sol major K Re major K Si bemol major K Major pentru trei piane K Do major K "Lutzow" Mi bemol major K "Jeunehomme" Mi bemol major pentru două piane K Maior K / a Maior K / p Do major K / b Mi bemol major K Si bemol major K Re major K Sol major K Si bemol major K Maior K Re minor K Do major K Mi bemol major K Maior K Do minor K Do major K "Elvira Madigan" Re major K "Încoronare" Si bemol major K somate de pian Do major K Maior K Si bemol major K bemol major K Sol major K Re major K C major K Un minor K Re major K Do major K Maior K Maior K Si bemol major K Do minor K Maior K / Do major K Si bemol major K Re major K piese de pian Fantezie în do minor K Fantezie în re minor K Fantezie în do minor K Rondo în re major K Rondo în la minor K Adagio în si minor K Mozart a scris și șaisprezece seturi de variații, inclusiv binecunoscutele Douăsprezece Variații în do major pe piesa franceză "Ah, vous dirai-je, Maman" K , cinci sonate completate pentru patru mâini, Sonata pentru două piane în re major K / a și Fugă pentru două piane în Do minor K NOSTALGIE Următoarele sunt detaliile unui set de două CD-uri propus de pian cu reproducere istorică înregistrări ale a de pianiști celebri (inclusiv compozitori/pianişti) din epoca de aur a pianismului Se intenționează să elibereze cele două seturi de CD-uri sub titlul 'Nostalgie' Timpurile finale vor fi mai puține din cauza editării CD Frederic Lamond joacă Voices of Spring de Strauss/Grünfeld : Fanny Bloomfield-Zeissler joacă Serenade de Harold Brockway : Harold Bauer și Ossip Gabrilowitsch cântă Valsul din Suite pentru două piane de Anton Arensky : Mischa Levitzky joacă The Enchanted Nymph de Levitzky : Vera Timanoff joacă Variațiuni pe o temă originală de Ignacy Paderewski : Eugen d'Albert joacă Balada din Tiefland de d'Albert : Kuehn joacă Third Air de Ballet de Cécile Chaminade : Fanny Bloomfield-Zeissler joacă La Retour de Cécile Chaminade : Vladimir de Pachmann joacă Rugăciunea Fecioarei, o improvizație de Pachmann pe originalul de Tekla-Bardazewska : Emil von Sauer joacă Flames of the Sea de Sauer : Emil von Sauer joacă Echos de Vienne de Sauer : Nelly Hofmann joacă Murmurs du Vent de Sauer : Lev Pouishnov joacă Naïla Waltz de Delibes/Dohnányi : Rainger și Carroll joacă versiunea foxtrot de Carroll a lui Naïla Waltz de Delibes/Dohnányi : CD Nicholas Medtner joacă Danza Festiva de Medtner : Nicholas Medtner joacă Marșul Cavalerilor de Medtner : Nicholas Medtner joacă Fairy Tale de Medtner : Nicholas Medtner joacă Danza Jubilosa de Medtner : Arden și Carroll joacă versiunea fox trot de Arden și Carroll din Melody în fa de Anton Rubinstein : Vera Timanoff joacă Tarantela de Anton Rubinstein : Mills și Brooks joacă Cavalry Trot de Anton Rubinstein : Josef Hofmann joacă Valse Caprice de Anton Rubinstein : Moriz Rosenthal joacă Valse Caprice de Anton Rubinstein : Serghei Rachmaninoff joacă Liliac de Rachmaninoff : Camille Saint-Saëns joacă Rapsodia pe teme din Auvergne de Saint-Saëns : Camille Saint-Saëns joacă Reverie of Blidah de Saint-Saëns : Camille Saint-Saëns joacă Finale din Actul din Samson et Delilah de Saint-Saëns : Camille Saint-Saëns joacă Valse Langoureuse de Saint-Saëns : Vera Timanoff joacă Romance de Anton Rubinstein : Denis Condon Gerard Carter Toate drepturile rezervate Presa Wensleydale PIANURI ÎNVECHITATE Pianele de astăzi și-au atins formele actuale până la sfârșitul secolului al XIX-lea, dar unele primele piane aveau forme și modele care nu mai sunt folosite Pianul pătrat avea corzi orizontale dispuse diagonal peste carcasa dreptunghiulara deasupra ciocanelor si cu tastatura aşezată în partea lungă Grandul înalt, înșirat vertical și vertical era dispuse cu placa de sunet și punți perpendicular pe taste, iar deasupra acestora, deci că sforile nu se prelungeau până la podea "Girafa" înșirate în diagonală, piramidă și pianele cu liră au folosit acest principiu în carcase cu forme mai evocatoare Cel foarte înalt pian cabinet, care a fost introdus de Southwell în și construit până la , avea șiruri dispuse vertical pe un cadru continuu cu poduri extinse aproape de podea în spatele tastaturii și a avut, de asemenea, o acțiune foarte mare de autocolante Scurta cabana pian vertical, sau pianono, cu coarde verticale, creditat lui Robert Wornum în jurul anului , a fost construit până în secolul al XX-lea Erau informal numite "piane amortizoare" din cauza mecanismului lor de amortizare proeminent Pianele erau distinsă de montantii oblici sau înșirați în diagonală, popularizați în Franța de Roller & Blanchet la sfârșitul anilor Micul spinet vertical a fost fabricat din de la mijlocul anilor încoace Poziția joasă a ciocanelor a necesitat folosirea unei căderi acțiune pentru a păstra o înălțime rezonabilă a tastaturii OCTAVE Octavele sunt greu de jucat deoarece degetul mare este cea mai puternică cifră, iar degetul al cincilea este cel mai slab Octavele duble, adică octavele în ambele mâini în același timp, sunt mai multe încă dificil, mai ales în pasajele rapide, fie că sunt zgomotoase sau moi Un pianist cu un mai larg întindere și mai multă suplețe este capabil să joace octave cu degetul mare și cu degetul al patrulea În octave melodice, a cincea poate alterna cu a patra și chiar și a treia ca Recomandat de Liszt Chopin a scris un studiu pentru octave duble, opus nr în si minor, dar nu de obicei necesită octave duble în muzica lui pentru pian Liszt a scris multe octave duble în concertele sale pentru pian și în Sonata sa în si minor și alte lucrări pentru pian ORNAMENTARE În Bach, mordentul este un ornament cu trei note care constă din nota principală, nota de mai jos iar nota principală În Bach, trilul scurt/mordentul inversat era privit ca un ornament cu trei note pornind de la nota principală, dar o viziune ulterioară a reînviat poziția istorică autentică pe care aceasta este un ornament de patru note care începe cu nota superioară În mod similar, un tril era privit ca pornind de la nota principală, dar o viziune ulterioară a reînviat și poziția autentică din punct de vedere istoric că începe cu nota de sus A fost admisă o excepție în fiecare caz în cazul în care nota superioară tocmai fusese interpretată caz în care mordentul sau trilul inversat începea pe nota principală În ultimii ani vederea că excepția nu se aplică a luat amploare Actualul scriitor, însă, nu sustine acest punct de vedere La Mozart, progresia vederilor pentru triluri a fost aceeași ca și pentru Bach În Beethoven, progresia vederilor pentru triluri a avut tendința de a fi aceeași ca și pentru Mozart dar există o vedere intermediară că trilul a început pe nota superioară în cea a lui Beethoven perioada timpurie, dar a avut tendința de a începe pe nota principală în perioadele sale mijlocii și târzii În Chopin știm, din rapoartele lecțiilor pe care le-a dat și din declarația sa că el a urmat practica lui CPE Bach, că ornamentația și acordurile arpegiate încep pe bate și că trilurile încep pe nota superioară Când Chopin vrea ca trilul să înceapă pe nota principală notează nota principală ca notă de grație imediat înainte de nota trilată Totuși, par să existe cazuri în care un tril Chopin sună mai bine atunci când este pornit pe nota principală Elevul lui Chopin, Karl Mikuli, a scris că în Chopin arpegii cu două mâini întotdeauna procedați într-o singură mișcare de la stânga la dreapta chiar dacă există o pauză în semnul arpegiului între cele două doage S-a sugerat că în Chopin pasajele sale ornamentale ar trebui să devină treptat mai rapide dar se pare că fiecare caz ar trebui să se bazeze pe ceea ce sună cel mai bine grăbindu-se un pasaj ornamental pentru a-l potrivi cu o mână stângă jucată metronomic nu întotdeauna suna bine S-a spus că la Schumann ornamentația este înaintea ritmului și că la Liszt acordurile arpegiate și ornamentația sunt înaintea ritmului Ornamentele și pasajele ornamentale ar trebui de obicei jucate cu o atingere mult mai ușoară decât împrejurimile lor SUPRAȘIRĂ Supracordarea a fost inventată de Jean-Henri Pape în anii și a fost patentată pentru prima dată pentru utilizare generală la piane cu cotă din Statele Unite de către Henry Steinway în The scara supraînșirată, numită și "încrucișare", presupunea plasarea corzilor într-un aranjament înclinat suprapus vertical, cu două înălțimi de punți pe tastatură mai degrabă decât doar unul Acest lucru a permis să se potrivească șiruri mai mari, dar nu neapărat mai lungi cazul pianului Aproape toate pianele moderne și verticale au coarde încrucișate PACHMANN Vladimir de Pachmann ( - ) l-a întâlnit pe Liszt de mai multe ori, dar nu a fost elev Pachmann a fost solist în concertul pentru pian în mi bemol al lui Liszt, dirijat de Joseph Helmesburger la Viena în seara zilei de aprilie Concertul a fost susținut de către elevii Conservatorului în cinstea (și probabil în prezența) compozitorului Liszt a admirat foarte mult jocul lui Pachmann, în special lucrările lui Chopin Au auzit reciproc cântă lucrările pentru pian ale lui Liszt de mai multe ori Rolul Welte din al lui Pachmann din "La Leggierezza" ("Lejeritatea") a lui Liszt este în Denis Colecția lui Condon Interpretarea sa live a fost foarte apreciată de Amy Fay A jucat cu o libertate considerabilă și rubato În ultimii săi ani, Pachmann a achiziționat un reputație pentru excentricitățile sale pe și în afara platformei concertelor Pachmann a făcut multe role și discuri, inclusiv înregistrări Liszt A fost unul dintre primii pianiști care au înregistrat discuri Nu a înregistrat Sonata lui Liszt, dar a interpretat-o la aprilie la New York ca parte a unui program complet Liszt PADEREWSKI Ignacy Jan Paderewski ( - ) a fost un pianist, compozitor, diplomat și politician și a fost al treilea prim-ministru al Poloniei În , la vârsta de doisprezece ani, el a mers la Varșovia și a fost admis la Conservatoriul din Varșovia În a mers la Berlin unde a studiat compoziția cu Friedrich Kiel și Heinrich Urban În el s-a mutat la Viena unde a devenit elevul lui Theodor Leschetizky El a fost la Viena a debutat ca pianist în Paderewski a fost extrem de popular ca pianist concertist și a făcut adesea turnee în Europa și America A fost remarcat în special pentru interpretarea compozițiilor lui Chopin El înregistrat pe disc and roll și acele înregistrări arată că jocul lui la pian conținea a mare cantitate de manierisme de pian din secolul al XIX-lea, în special arpeggiata The jocul elevului său Ernest Schelling conţinea probabil o cantitate mai mare, dacă putem trece Schelling reproduce înregistrările pe rolă Ultimul elev al lui Paderewski a fost Witold Malcu (y'ski Paderewski a compus o mare cantitate de muzică de pian, dintre care majoritatea nu a rezistat ravagiile timpului deși Menuetul său era odinioară foarte popular A fost numit co-editor al ediției complete poloneze a lucrărilor pentru pian ale lui Chopin, dar a murit înainte ca proiectul să fie demarat corespunzător PAPE Jean-Henri Pape ( - ) (n Johann Heinrich Papen) a fost unul dintre germanii expatriați, precum Pleyel, Shudi și Zumpe, care au jucat un rol atât de important în dezvoltarea industriei pianelor franceze și engleze Pape s-a născut în în Sarstedt și în a fost inclus în Almanach de Commerce din Paris ca pian maker în zona Palais-Royale Este posibil să fi ajuns la Paris în şi a lucrat pentru Pleyel, după ce a petrecut ceva timp în Anglia Primele piane realizate de Pape erau aproape sigur piane pătrate cu un design convențional Avea nevoie stabilește-și reputația și finanțele prin proiectare fiabilă și simplă instrumente înainte de a se lansa în ceva mai aventuros În , Pape a înregistrat primul dintr-o serie de brevete, inclusiv ciocanele de pâslă acțiunea de lovire în jos și panoul de cădere Pape a prezentat un pian pătrat, cu lovitură de puf acțiune la Expoziția de la Paris din Fetis a scris: "Deși nu există nimic specific în designul pianelor lui Pape și, în general, sunt simple imitații ale instrumentelor a lui MM Petzold și Pfeiffer, calitatea sunetului lor este plăcută, chiar dacă puțin grea Fetis își baza opinia pe instrumentele realizate de Pape până în prezent și mai multe instrumentele timpurii existente confirmă impresia lui Designul este tipic instrumentelor a timpului, dar calitatea construcției este foarte ridicată Firma Pape s-a descurcat extrem de bine În , cu o cifră de afaceri de de franci și muncitori, Pape era cu mult înaintea lui Pleyel (care a început înaintea lui Pape) cu de franci și de muncitori, dar cu mult sub Erard cu de franci și de muncitori hârtie a progresat, deși Pleyel îl depășise până în Pianele construite de Pape erau din toate punctele de vedere extraordinare Inovația tehnologică a fost permanent, lucrarea a fost diferită și fiecare detaliu era de o calitate superbă Anul brevetele au fost implementate și au fost urmate de multe altele Hârtie înregistrată brevete, dintre care legate direct de pian, deși nu toate erau egale importanţă Pape și-a prezentat instrumentele la majoritatea expozițiilor până la Palatul de Cristal din Expoziția Universală și a câștigat medalia de aur la Expoziția de la Paris din El ar fi au câștigat medalia de aur la Expoziția din , dar a căzut cu juriul pe care el Acuzat de părtinire În acest moment, el a fost unul dintre cei mai importanți producători de piane cu coadă în Franța, cu Pleyel și Erard, deși producția sa principală era în pătrat și vertical piane, pian-consola având un succes deosebit Pape pare să fi înființat o fabrică la Londra, deoarece mai multe console de pian menționează Parisul și Londra Faptul că Pape și Erard au construit piane în Anglia și Boisselot în Spania arată că industria franceză a pianului era dinamică și de succes în acest moment La Pape moartea în , care a pus capăt pianelor Pape, producția s-a oprit The inventarul moșiei sale menționează ' de piane, complete sau incomplete, două bănci de lucru şi nişte unelte vechi' cu o valoare totală estimată la de franci Pape s-a căsătorit în și a avut un fiu, Frédéric-Eugène, care a construit și piane, dar a mers falimentar lasand datoria parintilor sai Pape a publicat mai multe pliante despre pianul său producţie din care interesul său pentru inovare este evident El a descris evoluția a acțiunii de lovire în jos: "Nu am fost pe deplin mulțumit de această acțiune și am abandonat mai târziu pentru altul, apoi acesta pentru al treilea și așa mai departe Cu alte cuvinte, nenumărate încercări s-au succedat în câţiva ani ' Peste douăzeci de acțiuni de acest tip au fost experimentat cu: "Am aspirat la un fel de ideal imposibil de atins" ale papei determinarea a mers însă cu o inflexibilitate de caracter A căzut cu Jurii de expoziție în și și în , nemulțumit de locul în care fusese dat, și-a retras cu totul pianele de la Expoziție Pape a scris că marea varietate de forme pe care le-a testat pentru pianele sale a fost doar posibilă prin "abandonarea și sacrificarea propriilor interese", așa cum este întotdeauna publicul larg speriat de inovatii iar timpul petrecut in cercetare nu se reflecta in pretul final al instrumentele Pape a contrastat abordarea puristă și dezinteresată a inventatorului a cărui principală ambiţie "este să fie cunoscută prin invenţii şi realizări utile" celei de dealerii al căror obiectiv principal în viață "este să-și umple seifurile mai repede și mai repede" Aceasta mai degrabă O observație amară a fost urmată de o concluzie în aceeași ordine de idei: "Așa cum stau lucrurile, Adevărul găsește puțini apărători printre cei responsabili de publicitate și producătorul de piane trebuie să-și abandoneze uneltele pentru stilou, să-și pledeze propria cauză, oricât de mult ar ură vorbind despre sine PAUZĂ pauză de aer "În muzică, liniștea este adesea la fel de importantă ca sunetul Ușoare pauze, tăceri scurte sau mai lungi pauzele ajută la modelarea frazelor și ideilor muzicale, la comunicarea compozitorului intențiile și pentru a ajuta ascultătorul în înțelegerea și bucuria sa Aceste tăcerile pot fi uneori evidente; cu alte ocazii un interpret le poate plasa astfel în mod discret și deliberat, încât ascultătorul poate cu greu să fie conștient de ele, deși lor efectul îi poate modela inconștient aprecierea și răspunsul Poate că doar atunci când tăcerile sunt tratate cu stângăcie, importanța lor este pe deplin observat: o pauză prea lungă între ideile muzicale poate distruge legătura dintre acestea ar trebui să aibă; o pauză prea scurtă poate distruge un sentiment de separare a compozitorului dorit și creați un sentiment de grabă, deoarece ascultătorului nu i se acordă suficient timp pentru a asimila o idee înainte de a fi grăbit să treacă la următoarea Sursa: BA Phythian "Teach Yourself Correct English" (Hodder & Stoughton ) pagina Mozart spunea că tăcerea este cel mai mare efect în muzică Cântăreții spun că le place să cânte Mozart le dă odihnă în melodii în care ei pot respira De asemenea, Mozart oferă acestea în pianul său și în alte muzică instrumentală Prin analogie un pianist sau altul instrumentistul "respiră" în timpul acestor odihne Se spune că restul într-o melodie Mozart, nu trebuie pedalat Pauzele de aer pot fi foarte valoroase în muzica de pian pentru a odihni urechea ascultătorului și pentru a le permite ascultătorul să realizeze că începe o nouă secțiune "Mărimea maximă de demarcație între două fraze succesive se realizează prin înseamnă o utilizare completă a pauzei, schimbării dinamice și ritardando, toate combinate, ca și pentru exemplu înainte de enunțarea sau reafirmarea unei teme principale În astfel de cazuri compozitorul indică de obicei modul în care va fi efectuată fraza, dar în [mesele - din Sonata în si minor a lui Liszt], pe lângă faptul că face un ritardando, așa cum este marcat, și începe noua temă [Grandioso] fortissimo, ar fi justificat să faci o pauză clară înainte bara dublă astfel încât să permită o articulare distinctă a primei note a temei ' Elevul lui Beethoven și amanuenisul Anton Schindler a subliniat importanța inserarea de către pianistă a pauzelor de aer în muzica de pian a lui Beethoven, deși erau nemarcate în mod expres în text de către compozitor Schindler a dat ca exemplu introducerea pauzelor de aer înainte de începerea unor noi secțiuni în mișcarea lentă a Sonatei "Patetice" Pauza sau fermata Când semnul apare deasupra sau sub o notă sau acord, acesta denotă o creștere a lungimii a notei sau a acordului Uneori poate implica un rallentando în timpul frazei care conduce la pauză Când este plasat deasupra sau sub o repaus, denotă în mod similar o creștere a lungimea restului În Bach, o pauză pe acordul final denotă un molto rallentando în timp ce o pauză pe final barline denotă un poco rallentando În lucrările pentru orgă ale lui César Franck, Jean Langlais a susținut că o pauză era marcată pe o notă sau acordul a adăugat o ritm suplimentar, cu excepția sfârșitului unei piese în care acordul ar putea fi susținut mai lung Marcel Dupré, în schimb, a susținut că un semn de pauză, cu excepția finalului a unei piese, operat ca un punct staccato Langlais și-a primit tradiția prin profesorul său Charles Tournemire care a fost ultimul elev al lui Franck Dupre și-a primit tradiția prin profesorul său Alexandre Guilmant care a fost prieten și coleg muzical cu Franck și îl auzise adesea pe Franck cântând propriile lucrări pentru orgă PEDALAREA Utilizarea pedalei de susținere la compozitorii clasici Mozart ( - ) Cele mai timpurii lucrări la clape ale lui Mozart nu au fost compuse pentru pian, ci pentru clavicord sau clavecin Mai târziu, au fost compuse având în vedere pian, deși schimbarea practicii interpretative nu a fost precisă, deoarece instrumentele mai vechi coexistau cu instrumentele mai noi În , Mozart a achiziționat un pian Walter pentru care "avea o preferință specială" (după spusele fiului său Carl) Acesta a devenit principalul său instrument de concert la Viena, deși îi lipseau genunchierele pentru pedalare Acest pian Walter este păstrat în cel al lui Mozart Gebertshaus din Salzburg, deși este în multe privințe modificată de la instrumentul Mozart deținut inițial Mozart avea și alte piane la dispoziție, dintre care unele, cum ar fi Stein, avea chiar pârghii pentru genunchi Se pare că în anii multe piane au fost echipate cu genouillères sau genunchi Acestea au fost pârghii atașate sub tastatură și au fost acționate de către un în sus mişcarea genunchilor pianistului Pârghia din stânga a scos toate amortizoarele din partea inferioară jumătate din pian și pârghia dreaptă au îndepărtat toate amortizoarele din jumătatea superioară a pian Știm acest lucru de la pianul Stein al lui Mozart, care are până la noi și datează din anii Scriitorul de față a cântat pe o copie modernă a acelui pian și a constatat că acționarea pârghiilor pentru genunchi pentru orice perioadă de timp este destul de obositoare pentru mușchii picioarelor Se pare că pe vremea lui Mozart nu toate pianele aveau pârghii pentru genunchi și că un pianist putea nu fii niciodată sigur că el sau ea va cânta la un pian cu acel dispozitiv Din stilul lui Mozart de a scrie pentru pian reiese că este posibil să aibă sens din pianul său lucrează fără un dispozitiv care să ridice toate amortizoarele deodată Utilizarea pedalei desigur, înfrumusețează sunetul și ajută legato-ul în pasaje cantabile Hummel, care studiat cu Mozart, se spune că ar fi sfătuit folosirea pedalei doar la lent mișcări ale operelor pentru pian ale lui Mozart Mozart nu a indicat niciodată, în niciuna dintre lucrările sale pentru sau cu pian, folosirea unui dispozitiv de ridicare amortizoarele S-a subliniat în ultima vreme că Mozart a scris două batoane în care nu este posibil să țină notele cu degetele, caz în care el pare să implice folosirea a unui dispozitiv care să ridice toate amortizoarele deodată Acesta poate fi, desigur, un caz prea izolat permite cineva să tragă orice concluzie generală cu privire la utilizarea de către Mozart, dacă este cazul, a unui astfel de dispozitiv S-a spus, pe de o parte, că nu trebuie să folosiți pedala în performanța Lucrările lui Mozart la pianul modern S-a mai spus, pe de altă parte, că în Mozart se poate folosi pedala armonic prin pasaje de acorduri, arpegii și chiar prin melodii care conţin repaus Sunt atâtea vederi intermediare câte sunt pianiștilor Nu poate fi găsit vreodată un răspuns cu autoritate, dar s-ar părea că din motive stilistice folosirea pedalei în Mozart la pianul modern ar trebui să fie oarecum parțială și că, în orice eveniment, nu ar trebui folosit pentru a crea efecte Hayden ( - ) Haydn s-a născut cu peste douăzeci de ani înainte de Mozart și i-a supraviețuit cu zece ani În lor toată viața comună au avut o strânsă prietenie muzicală și personală Primele sonate pentru tastatură ale lui Haydn par să fi fost compuse cu clavecinul minte Deoarece sunetul unui clavecin este destul de evanescent, un dispozitiv pentru ridicarea aparent, amortizoarele nu au fost niciodată montate pe clavecin Când Haydn a început folosind marcajele crescendo și diminuendo în sonatele sale pentru claviatură au fost compuse cu pianul în minte Haydn, în general, nu a indicat utilizarea pedalei în sonatele sale pentru pian, dar există o excepție, în ultima sa sonată, H XVI/ din - , unde este un efect de pedală lungă indicată de marcajul "pedală deschisă - - -" În afară de aceasta, este posibil să folosiți pedala schimbată cu atenție în multe locuri din Haydn sonate dar s-ar părea că în general tinde să scrie fără o sonoritate pedalată în minte Muzio Clementi ( - ) Tratatul lui Clementi "Introducere în arta de a cânta la pian" a fost publicat în Londra în Nu există nicio mențiune despre pedalat în prima ediție a acelui tratat și, potrivit lui Czerny, Clementi nu era cunoscut pentru o utilizare extremă a pedalei în timpul lui carieră performantă Cu toate acestea, Clementi a rescris multe dintre lucrările sale anterioare pentru pian, introducerea marcajelor pedalelor precum și extinderea busolelor În Sonata sa opus nr a marcajul cu o singură pedală se întinde pe bare de muzică Pedalări lungi uneori presupunea estomparea a două armonii Acest lucru a fost mai ales în flatul lui Clementi lucrări, cum ar fi în mișcarea lentă a Sonatei sale "Diudone Abbandonata" Steibelt ( - ) Daniel Steibelt a fost un pianist și compozitor german A locuit la Paris în - și apoi la Londra A introdus semne de pedală în două dintre lucrările sale pentru pian publicate în Paris în Se pare că acestea au fost primele marcaje de pedale introduse vreodată în pian muzică Beethoven ( - ) Primele semne ale lui Beethoven în muzica sa de pian solo publicată apar în fiecare dintre cele trei mișcările Sonatei sale în La bemol opus din , deși un marcaj "mit dem Knie" a apărut într-un fragment de schiță pentru pian Beethoven în Marcajele din acea sonată constă în principal din spălări destul de scurte de armonie tonică la sfârșitul fiecărei mișcări The marcajele erau indicate prin "senza sordino" ("fără amortizoare") și "con sordino" ("cu amortizoare') În acest moment, amortizoarele au fost ridicate de pârghii care erau acţionate de un miscarea in sus a genunchilor pianistului Pedalele au fost inventate și utilizate în Anglia în anii , dar doar și-au făcut drum în Europa după Marcajele senza sordino și con sordino ale lui Beethoven din concertele sale pentru pian au apărut ca urmează: nu în , nr în și nr în Beethoven a marcat folosirea a pedalei prin metoda modernă "ped" urmată de un asterisc, indicând că prin aceea când compunea pentru un pian cu o pedală, diferită de manetele genunchiului Aceasta a fost în Sonata în do major opus "Waldstein" din , deși în acel caz Beethoven semnul real pentru apăsarea pedalei în manuscrisul său autograf era un cerc Dintr-o dată a folosit marcajele "ped" acum normale De obicei, Beethoven a marcat pedala pentru a indica efecte speciale, cum ar fi spălări ample de armonie și efecte interesante care implică mai mult de o armonie Nu era de obicei preocupat să prescrie pedalarea pentru fraze melodice obișnuite După cum a marcat Beethoven folosirea pedalei, sau a predecesorului ei, de aproximativ o mie de ori în lucrările sale pentru sau cu pian, este clar că Beethoven a fost foarte interesat de sonoritatea pedalei Beethoven a marcat folosirea pedalei în mod liberal în ultima mișcare a Sonatei sale în do opusul major "Walstein" Aceste marcaje au cerut susținerea unei note de bas prin efecte tonic-dominante în registrul superior și multe cazuri de pedalare prin repaus Acesta este un exemplu semnificativ timpuriu al unei abordări fiziologice a pianului notație și o trecere către o sonoritate modernă pedalată pentru pian În fiecare mișcare lentă a sonatelor lui Beethoven, cu excepția Sonatei în si bemol major opus "Hammerklavier", este posibil să se susțină notele pentru lungimile lor notate complete fără a apela la pedală Acest lucru indică influența asupra lui Beethoven a stilului anterior de scris pentru pian Hummel ( - ) Johann Nepomuk Hummel a fost un pianist și compozitor vienez A fost elev al Mozart și era cunoscut pentru eleganța jocului său Se gândea la al lui Beethoven pedalarea să fie prea abundentă și folosită abundent Însuși pedalatul lui Hummel a fost se pare că a reținut și a pus accent pe claritate Schubert ( - ) Muzica pentru pian a lui Schubert pare adesea să solicite o schimbare destul de continuă, atent schimbată pedalând în concordanță cu natura melodică a multor scrieri pentru pian În special se pare că pedala ar trebui să susțină de obicei note de bas simple marcate ca staccato se pare că aceste semne sunt fiziologice Dacă este așa, atunci acest lucru ar fi în conformitate cu Practica lui Chopin cu excepția faptului că Chopin aproape invariabil pune problema dincolo de orice îndoială indicând folosirea pedalei Schubert, de fapt, introducea marcajele pedalelor extrem de rar În mişcarea lentă a lui Sonata în si bemol major a marcat "col ped" pentru a clarifica faptul că trebuie să existe o pedală sonoritatea prin fiecare bară, astfel încât diferitele note din bas să fie marcate staccato în a numai simțul fiziologic Schubert nu inserează marcaje de pedală în fantezia sa "Wanderer" dar majoritatea ar fi de acord că multe efecte de pedală armonice sunt necesare în acest sens muncă Liszt a crezut cu siguranță așa în aranjamentele sale din Fantasy, ambele pentru pian solo și pentru pian și orchestră PEDALE Fiecare pian modern are cel puțin două pedale, o pedală de susținere și o pedală moale The echivalent cu pedala de susținere de astăzi în pianele compuse de la sfârșitul secolului al XVIII-lea de pârghii care erau apăsate în sus de genunchii jucătorului Pedala de susținere, numită și pedala de amortizare sau, incorect, pedala tare, este de obicei numită simplu pedală, deoarece este cea mai des folosită Este întotdeauna la mâna dreaptă a celeilalte pedale Mecanismul pentru fiecare notă, cu excepția primelor două octave, include un amortizor, care este un pad care împiedică vibrarea coardelor notei În mod normal, amortizorul este ridicat de pe coarde ori de câte ori este apăsată tasta pentru nota respectivă Când pedala este apăsată, totuși, toate amortizoarele de la pian sunt ridicate deodată, așa că că toate corzile pianului sunt libere de contactul cu amortizoarele Folosirea pedalei ajută pianistul să cânte legato, adică să cânte note într-un mod fin, în mod conectat și îi permite pianistului să susțină note pe care nu le poate ține degetele Folosirea pedalei îmbogățește, de asemenea, tonul pianului deoarece, prin ridicarea amortizoare, toate corzile sunt lăsate libere să vibreze în mod simpatic cu orice notă ar fi fiind jucat Pedalarea este una dintre tehnicile pe care un pianist trebuie să le stăpânească încă de la muzica de pian de la Chopin beneficiază și într-adevăr necesită o utilizare extinsă a pedalei În În contrast, pedala a fost folosită cu moderație, dacă chiar deloc, în compozițiile timpurii ale clasicului perioadă Pedala moale, sau pedala una corda, este întotdeauna plasată în mâna stângă a celeilalte pedale Pe un pian cu cotă pedala moale schimbă ușor întreaga acțiune, inclusiv tastatura La dreapta Rezultatul este că ciocanele care lovesc în mod normal toate cele trei corzi pentru că o notă lovește doar două dintre ele Acest lucru înmoaie nota și îi modifică calitatea tonului dar nu schimbă atingerea sau senzația acțiunii Pedala moale a fost inventată de Cristofori și astfel a apărut pe pianele foarte timpurii În secolul al XVIII-lea și începutul secolului al XIX-lea, pedala moale era mai eficientă decât ea este astăzi, deoarece pianele erau făcute cu doar două coarde pe notă și deci doar una sfoara ar fi lovită Aceasta este originea numelui "una corda", care este italiană "un șir" La pianele moderne există trei coarde pe notă, cu excepția notelor inferioare care au două și cele mai mici care au doar unul Șirurile sunt distanțate strâns pentru a permite un adevărat efect "una corda", deoarece dacă este deplasat suficient de departe pentru a lovi doar unul șir pe o notă la un moment dat, ciocanele ar lovi șirul notei următoare Pe un pian vertical pedala moale funcționează complet diferit Acționează un mecanism care apropie poziția de repaus a ciocanelor de coardă De când ciocanele au mai puțină distanță de parcurs, aceasta reduce viteza cu care lovesc corzile și, prin urmare volumul tonului este oarecum redus Acest lucru, însă, nu schimbă calitatea tonului în felul în care pedala una corda o face la un pian cu coadă Pedala de sostenuto, sau pedala de mijloc, se găsește pe pianele cu coadă Păstrează orice amortizor care era deja ridicat în momentul în care a fost apăsată pedala Asta face este posibil să se susțină note individuale în timp ce mâinile jucătorului sunt libere să cânte alte note Acest lucru este util pentru punctele pedalei, cum sunt cele găsite în transcripțiile de organe Unele piane verticale au o pedală celeste care poate fi blocată prin apăsarea ei și împingând-o într-o parte Aceasta scade o fâșie de pâslă între ciocane și sfori astfel încât notele să fie mult în surdină EXERCIȚIA DE REALIZARE Practica interpretativă a pianiștilor născuți în secolul al XIX-lea, în special a celor născuți înainte de , a inclus utilizarea următoarelor nouă dispozitive interpretative: ! Întârzierea melodiei: redarea melodiei cu mâna dreaptă puțin după mâna stângă acompaniament; ! Anticiparea melodiei: redarea melodiei mâinii drepte puțin înaintea mâinii stângi acompaniament; ! Arpeggiata: arpegiare, rulare, rupere, răspândire a acordurilor acolo unde nu este așa marcat de compozitor, din alte motive decât limitările unui insuficient mana mare; ! Chopin rubato: grăbirea și apoi zăbovirea într-o frază; ! Liszt rubato: prelungirea unor note particulare; ! Variație de tempo: tempo-uri multiple într-o singură mișcare sau piesă ! Luftpausen: pauze de aer între fraze și înainte de acorduri (Bülow); ! Accelerație în timpul unui crescendo; și ! Libertatea de stil în general Există o tendință în zilele noastre de a privi aceste dispozitive care nu au fost marcate în mod specific în partituri, ca manierisme, prost gust, obiceiuri proaste sau pur și simplu tehnică defectuoasă The primele trei au dispărut în mare parte în anii , deși în ultimii ani unii pianiști au dispărut dat o revigorare limitată a întârzierii melodiei și arpeggiatei Un proiect care a analizat utilizarea primelor trei dispozitive în înregistrările de pian Nocturna lui Chopin în fa diesis major opus nr de zece pianiști născuți în al XIX-lea secolul este discutat în "Manerisme" "Arpegia în cantilena este rar folosită" Acest comentariu a fost făcut de celebru pianistul, pedagog și elev Liszt, Hans von Bülow, după o reprezentație a primului mișcare a Sonatei Beethoven în la bemol major opus la unul dintre cele ale lui Bülow cursuri de master organizate în perioada - întârzierea melodiei, anticiparea melodiei și arpegiata sau oricare dintre acestea, în timp ce recunoscând oportunitatea lor ocazională În raport cu posibilul lui Bülow dezaprobare trebuie să avem în vedere că jocul lui a fost adesea criticat în vremea lui pentru fiind exact și savant, dar lipsit de spontaneitate și căldură Liszt însuși era pasionat de acordurile arpegiate, deoarece le marchează adesea în muzica sa pentru pian Elevul lui Liszt, Eugen d'Albert, a discutat despre concertul pentru pian în mi bemol al lui Liszt cu compozitorul și a interpretat-o ca solist în prezența compozitorului la Weimar adnotările lui D'Albert la ediția sa a concertului pe care Liszt a cerut arpeggiata, cel puțin uneori, în a lui propria muzică chiar și acolo unde nu este marcată Liszt marchează în el numeroase arpegii de acorduri realizarea la pian a Liebestod-ului lui Wagner chiar și în multe locuri în care pianistul obișnuit ar avea o întindere suficient de largă pentru a lovi coardele pentru că nu depășesc octavă Claudio Arrau, care a fost elevul Liszt cel mai celebru elev al lui Martin Krause, a povestit odată un intervievator: "Există un mod Liszt de a juca Cel mai important ingredient este un mod liber de a juca, cu capacitatea de a îmbrățișa o rezistență musculară mare, întinderi mari și utilizarea întreg brațul de la umăr Cântatul perfect de bel canto este necesar și în melodică pasaje și mare comandă de acorduri Krause mi-a spus nenumăratele modalități în care Liszt le-a folosit ruperea unei coarde Nu s-a cântat niciodată cu toate notele la fel, ci s-a rulat fie în sus sau în jos, rapid sau lent, in crescendo sau decrescendo, și nenumărate altele moduri Și trilurile urmau să fie jucate ca mijloc de exprimare, astfel încât se cânta triluri lente, triluri rapide, triluri puternice, triluri moale, totul pentru a scoate la iveală ceea ce trebuia să facă un anumit tril transmite Dar poate cel mai mare lucru pe care l-am absorbit de la Krause ca parte a Liszt mistica sau felul era un devotament total pentru opera de jucat - a fi total și profund în serviciul muzicii dinaintea ta Avem dovezi, prin elevii lui Liszt, Bernhard Stavenhagen și Berthold Kellermann, că Liszt a folosit arpeggiata în muzica lui Chopin, cel puțin ocazional În mod normal, la cursurile sale de master Liszt putea fi sever față de orice pianist care a cântat Chopin cu orice modificare a scorului "Stavenhagen obișnuia să ne povestească despre un efect special pe care Liszt l-a obținut spre sfârșitul lui [Nocturna lui Chopin în do diesis minor opus nr ] Barurile - și - sunt în apoziție, dar pentru a face contrastul mai eficient, Liszt obișnuia să cânte ultimele batai pianissimo și cu mai mult rubato decât în cele două bare anterioare, accentuând ușor nota de vârf a acompaniamentului în mâna stângă și în același timp cântând acordurile în mâna dreaptă arpeggiata [nu sunt marcate arpeggiata de Chopin], în sus pentru acordurile al doilea și al patrulea, în jos pentru al treilea acord din bara și primul și al treilea acorduri în măsura Rezultatul este delicat expresiv și adaugă o bogăție intensului liniște care pătrunde la sfârșitul acestui Nocturn Stavenhagen obișnuia să adauge asta Chopin însuși a aprobat redarea de către Liszt a acestui pasaj și asta, deși Liszt a fost acuzat uneori că a alterat muzica lui Chopin a fost doar un efect ocazional ca aceasta pe care ştia să o introducă şi în fiecare caz una care foarte mult a îmbunătățit contextul Pentru a veni acum la chestiuni tehnice, în a doua bataie a celei de-a treia balade un destul efectul incongruent este produs prin redarea ultimului acord din arpeggata de bară, ca de obicei marcat [probabil în unele ediții ale zilei, dar nu de Chopin], în contrast cu cel efect îmbunătățit obținut prin interpretarea celui de-al doilea acord arpeggiata [nu atât de marcat de Chopin] Aceeași progresie are loc la bara și din nou la bara , cu o repetare în alt la barele - Liszt obișnuia să cânte prima progresie a barei ca marcată, nonarpeggiata, dar repetarea în alt a fost interpretată de el ca un ecou delicat al precedentului progresie cu ambele acorduri arpeggiata [al doilea acord nu este marcat arpeggiata de Chopin] ' Sursa: Fleischmann - a adăugat materia între paranteze drepte Eugen d'Albert a practicat adesea arpeggiata acolo unde nu era marcată, așa cum se poate auzi în multe dintre ele reproducând înregistrările sale pentru pian, inclusiv Sonata Liszt și Waldstein de Beethoven Sonata, mai ales în al doilea subiect al primei mișcări Marca de apă mare este probabil la care a ajuns Ernest Schelling în reproducerea înregistrării sale pentru pian a lui Liszt sonată Paderewski, cu care Schelling a studiat timp de trei ani, a fost și el un inveterat practicant al arpeggiatei, așa cum arată discurile și rolele sale Franz Liszt ( - ) și Johannes Brahms ( - ) au fost contemporani pentru cincizeci sau trei de ani Rezultă că modul în care a jucat Brahms poate fi de ajutor înțelegerea modului în care Liszt a interpretat propriile compoziții și pe cele ale altor compozitori Brahms a fost criticat pentru "răspândirea neîncetată a acordurilor în tempi mai lenți" în Așa a spus criticul Karlsrüher Zeitung despre performanța lui Brahms concertul său pentru pian în re minor la noiembrie Florence May relatează că atunci când Brahms și-a dat lecții de pian în , "în special nu-i plăcea ca acordurile să fie răspândite dacă nu este marcat astfel de compozitor de dragul unui efect special" Că Brahms nu a făcut-o practica ceea ce a predicat este dezvăluit şi de raportul lui Moriz Rosenthal că atunci când Brahms cântat în anii și-a rostogolit majoritatea acordurilor Aceasta era legată de Charles Rosen care fusese un elev al lui Rosenthal Asocierea accelerației cu devenirea mai tare pare să fi fost comună în ziua lui Brahms Musgrave și Sherman au luat în considerare notele de performanță Brahms a scris partitura autografă a concertului său pentru pian în si bemol major ei raportează că cei din final indică adesea accelerații nemarcate în publicat scor și au loc în timpul crescendo-urilor care sunt marcate Înregistrările timpurii oferă mult mai multe exemple de accelerandos Examinându-i Will Crutchfield a arătat că muzicienii din cercul lui Brahms au accelerat adesea în timpul pasaje in crescendo Robert Philip a arătat că "accelerează în punctele de mare tensiune" era mult mai frecventă înainte de mijlocul secolului al XX-lea decât a devenit de atunci Pe înregistrarea cilindrică a unei părți din primul dans maghiar pe care l-a realizat Brahms în , se aude, așa cum a subliniat Will Crutchfield, "mâna stângă puțin înainte de dreapta cam toate primele bătăi accentuate în care textura este melodie/acompaniament [dar] niciodată pe acorduri mari accentuate Viața lui Franz Liszt a cuprins cea mai mare parte a secolului al XIX-lea, "perioada romantică" din istoria muzicală, cea mai mare parte înainte de înregistrarea sunetului A trăit nouă ani după Edison invenție, dar, deși zvonurile abundă, niciun cilindru al jocului lui Liszt nu a ajuns vreodată la ușoară Se pare că nu a fost niciodată abordat de emisarii europeni ai lui Edison, deși Brahms, Anton Rubinstein și Ceaikovski au fost În aprilie , elevul lui Liszt, Hans von Bülow, a sosit la Boston și a tăiat un cilindru de ceară pentru Edison, inginerul de înregistrări fiind colegul lui Edison, Theodore Wangemann Bulow a scris că a înregistrat "Ultima nocturnă a lui Chopin", probabil opusul nr în mi major El a scris: "Cinci minute mai târziu, mi-a fost reluat - atât de clar și fidel strigă uluit Wangemann a jucat cilindri de alți interpreți pentru Bülow care a intrat în furie și a descris invenția lui Edison drept o "minune acustică" El a fost nu mulțumit de propria sa înregistrare, susținând însă că prezența mașinii îl făcuse nervos Wangemann se dusese la Boston special pentru a-l înregistra pe cel al lui Bülow probabil că au fost înregistrate recitaluri și alte piese Fiecare cilindru era unic și nu puteau fi reproduse în acel moment și Edison fusese intenția de a le cumpăra Niciun cilindru Bülow nu a ieșit vreodată la lumină, dar, dacă ar fi, ar fi extrem de valoros dovezi ale practicii de realizare din secolul al XIX-lea ca arătând măsura în care Bülow a folosit dispozitivele interpretative FRAZARE "În muzică, liniștea este adesea la fel de importantă ca sunetul Ușoare pauze, tăceri scurte sau mai lungi pauzele ajută la modelarea frazelor și ideilor muzicale, la comunicarea compozitorului intențiile și pentru a ajuta ascultătorul în înțelegerea și bucuria sa Aceste tăcerile pot fi uneori evidente; cu alte ocazii un interpret le poate plasa astfel în mod discret și deliberat, încât ascultătorul poate cu greu să fie conștient de ele, deși lor efectul îi poate modela inconștient aprecierea și răspunsul Poate că doar atunci când tăcerile sunt tratate cu stângăcie, importanța lor este pe deplin observat: o pauză prea lungă între ideile muzicale poate distruge legătura dintre acestea ar trebui să aibă; o pauză prea scurtă poate distruge un sentiment de separare a compozitorului dorit și creați un sentiment de grabă, deoarece ascultătorului nu i se acordă suficient timp pentru a asimila o idee înainte de a fi grăbit să treacă la următoarea Sursa: BA Phythian "Teach Yourself Correct English" (Hodder & Stoughton ) pagina Muzica, ca și vorbirea, este alcătuită din fraze Fraze în muzică pentru pian sau orice alta instrument, este arta de a transmite ascultătorului sensul frazelor muzicale Frazarea în muzica de pian implică fiecare aspect al expresiei pianului Acestea includ atingerea, rubato, voce, nuanță tonală, potrivire tonală, crescendo, diminuendo, efect de umflare, prelungirea notei finale, desprinderea notei finale și adăugarea unei pauze de aer Unele dintre aceste aspecte ale frazării sunt marcate de compozitor, deși, în general vorbind, mai rar în muzica de pian anterioară În muzica de pian, fraza este indicată de un segment de cerc numit "slur" Slujba își are originea în muzica de vioară pentru a indica plecarea În muzica de pian slur indică, de asemenea, a legato atingere PIANISTICĂ Muzica este fiziologic pianistică dacă relația dintre clapele pianului și anatomia umană este complementară Clementi, Chopin, Liszt, Scriabin, Moszkowsky iar Rachmaninoff tind să fie compozitori pianiști Beethoven, Schubert, Schumann, Brahms și Ceaikovski tind să nu fie compozitori pianiști O piesă Schubert când transpus la o altă cheie nu este de obicei mai dificil sau mai ușor de jucat, deoarece nu a fost compuse în mod necesar având în vedere orice punct de vedere Mozart tinde să fie pianist fiziologic deoarece notele tind să curgă ușor sub degete creând un aspect plăcut senzaţie O mare parte din muzica lui Rahmaninov ar fi imposibilă din punct de vedere tehnic dacă ar fi transpusă la o altă cheie pentru că asta ar schimba punctul de vedere al mâinilor cu privire la cheile Există o deosebire între "pianistic fiziologic" și "pianistic acustic" Beethoven necesită adesea accente puternice cu degetul al cincilea, care este cel mai slab deget, iar părți din sonatele sale pentru pian nu stau întotdeauna ușor sub mână Al treilea mișcarea Sonatei sale "Moonlight", deși pianistic acustic, uneori nu este pianistic fiziologic din cauza accentelor puternice care trebuie cântate de degetele mai slabe PIANO SUBITO "Piano subito" este o expresie italiană care înseamnă "deodată moale" Este un mijloc dramatic de expresie folosită în special de Beethoven Când Beethoven marchează pianissimo cu a crescendo urmat de un pian se spune că crescendo este la o mezzo forte urmată imediat de un pian Un pian subito apare în prima mișcare din "Moonlight" Sonata opus nr și în multe alte locuri din sonatele lui Beethoven Claudio Arrau a fost un maestru al acestui efect Un alt exemplu, marcat explicit de Chopin, apare în Nocturnul său în mi bemol major opus nr unde expresia emoțională a melodia următoare este îmbunătățită Când vrem să spunem ceva foarte semnificativ de multe ori scăpăm brusc vocea PAS terenul de concert Înălțimea actuală a concertului este La Aceasta înseamnă că nota A de deasupra Do central este vibrând de exact de ori pe secundă Acest lucru a fost recomandat la un internațional conferință din , a fost preluată de Organizația Internațională pentru Standardizare în și reafirmat în Standardul inițial a fost A , dar, deoarece era dificil de reproduce într-un laborator, deoarece este un număr prim, a fost stabilită pitch-ul de concert A Dacă întregul pian este în ton cu el însuși, atunci se spune că este în tonul de concert The înălțimea este mai mare, cu atât va exista mai multă tensiune pe cadru și corzi și, prin urmare unele piane mai vechi nu vor suporta încordarea tonului de concert Asta înseamnă că trebuie să fie acordat mai jos, mai plat sau mai jos, ceea ce înseamnă că, cu pianul în acord cu el însuși, A deasupra mijlocului C ar vibra la mai puțin de de ori pe secundă O înălțime obișnuită pentru piane mai vechi este cu un semiton mai jos la A , ceea ce înseamnă că dacă apăsați tasta C, va face de fapt sunetul B, dacă apăsați tasta F va face sunetul E și așa mai departe Aceasta înseamnă că nu poți folosi acel pian special pentru însoțiți alte instrumente, cu excepția cazului în care transpuneți toată muzica de pian cu un semiton Aceasta înseamnă, de asemenea, că un pianist cu înălțimea perfectă este confuz pentru că mâinile le spun una lucru și urechile lor le spun altul Există mai multe terenuri baroc și alte folosite în aceste zile, care diferă de concert pas Ton de octavă Când o notă este redată cu o octavă mai sus sau mai jos, este totuși aceeași notă, dar înălțimea este se spune că este cu o octavă mai sus sau mai jos o aruncătură perfectă Tonul perfect este abilitatea pe care o are o persoană, atunci când a auzit o notă interpretată, de a o numi corect Această abilitate este deținută doar de unii muzicieni Nu este o abilitate esențială dar poate fi un avantaj Poate fi, de asemenea, un dezavantaj pentru un pianist dacă pianul nu este acordat pe tonul concertului Pitch perfect este uneori numit pitch absolut pas relativ Capacitatea pe care o are o persoană, atunci când a auzit o notă numită și jucată, de a numi o altă notă când este redată, se numește înălțime relativă Aceasta este o capacitate esențială pentru orice pianist sau alt muzician PLEYEL Ignace Pleyel (născut Ignaz) ( - ) s-a născut în Austria și abia a început să construiască piane într-o etapă relativ târzie a carierei sale S-a înființat pentru prima dată ca producător de piane în la vârsta de de ani A început în viață ca pianist și compozitor și a fost elevul lui Haydn la Eisenstadt Talentul său a fost recunoscut de Mozart, iar muzica sa a avut un mare succes în toată Europa După ce a locuit o perioadă la Strasbourg și a acționat ca asistent la FX Richter s-a mutat la Paris în și a înființat o firmă de editare muzicală pe care a păstrat-o până în prezent sfârşitul vieţii lui În , Ignace Pleyel a făcut echipă cu Charles Lemme, un cunoscut constructor de piane The doi bărbați s-au despărțit în și actele juridice aduse în existență în acel moment a declarat că Pleyel urma să aducă "finanțele necesare", iar Lemme "doar să le pună pe ale lui industrie' Se știe puțin despre această asociere de trei ani și doar un pian poartă numele ambilor bărbați este cunoscut După despărțire, Pleyel a preluat muncitori străini și s-a înființat propria sa afacere construind piane pătrate și harpe A fost o perioadă dificilă din punct de vedere economic iar afacerea nu a mers deosebit de bine Până în , când Ignace a format un parteneriat împreună cu fiul său Camille ( - ) și s-a retras treptat din afacere, Ignace avea au vândut doar aproximativ de piane, probabil toate piane pătrate Firma de piane Pleyel a început cu adevărat să descopere la sfârșitul anilor Asocierea lor cu celebrul profesor Kalkbrenner în și un acord de parteneriat mai strâns în , adus bani proaspete și clienți Au obținut o medalie de aur la Expoziția din și a început să construiască piane cu coadă de la mijlocul anilor La moartea lui Ignace Pleyel în firma mergea bine, cu cifrele de producție în creștere constantă Adevărata decolare a firmei a avut loc în anul următor în cu cifrele de producție crescând, când Chopin, care urma să devină cel mai bun agent de publicitate al companiei, a susținut primul său concert la Saloane Pleyel, rue Cadet Deși plăcuța de pe pianele Pleyel de tip Chopin citi "Ignace Pleyel" au fost de fapt construite de Camille pleyel Anii sunt o perioadă interesantă pentru pianele Pleyel din cauza permanentului experimentarea care avea loc Nu există două piane asemănătoare Lucrul de caz este de obicei superb și există multe inovații tehnice de interes pentru restaurator sau colecționar, precum placi de sunet furniruite cu mahon sau lemn de trandafir, ciocane goale, coarde alternativ peste și prin pod, agrafe de fildeș, acțiuni experimentale (mécanique à grande puissance), precum și poziția și numărul diferit de bare Pe la modelele au devenit mai standardizate și s-au diferențiat cu adevărat doar prin lucrare și lungime În , fabrica și sala de vânzări au fost reunite într-un nou sediu pe care Camille Pleyel și Kalkbrenner au cumpărat în strada Rochechouart În același an, Pleyel a câștigat o altă medalie de aur la Expoziția de la Paris care a fost imediat menționată pe Pleyel plăcuță de identificare Medaliile succesive din , , și dau o rapidă mod de a întâlni un pian Pleyel timpuriu, dacă plăcuța de identificare nu a fost înlocuită Camille Pleyel a fost implicat în construcția pianelor la o vârstă mult mai fragedă decât tatăl său și au avut o implicare mai strânsă în proiectarea lor El a scris în : "De ce nevoie este să vă spun despre bucuria mea febrilă când al patrulea C, de exemplu, sună cu sau secunde mai mult decât altul? Trebuie să ne ierți acest fel de halucinații care foarte ocazional dă-ne alinare pentru deziluziile și dezamăgirile noastre De ce dacă iei două piane din aceeasi fabrica, realizate pe acelasi model in acelasi timp, si arata absolut identice, vibraţiile unuia dintre ele sunt mult mai lungi decât celeilalte?' Muncitorii străini au jucat un rol major în dezvoltarea pianelor Pleyel Prilipp și Baumgarten a lucrat pentru Pleyel din primele zile, producătorii englezi de piane Bell și Sohn a luat parte la dezvoltarea lui Pleyel, iar pianele care au supraviețuit sunt ștampilate cu numele muncitorilor șefi, cum ar fi Donoghoe, Pfister și Baert, care nu suna foarte francez În epoca de aur a industriei franceze a pianelor ( - ) Ungurul Franz Liszt și polonezul Fryderyk Chopin au cântat la Paris la pianele lui austriacul Pleyel și strasbourgeoisul Erard, al cărui principal rival la Paris era cel germanul Johann Heinrich Papen (mai târziu Jean-Henri Pape) Sebastian Erard și Ignace Pleyel au murit ambii în Pierre Erard și Camille Pleyel ambii au murit în Firma lui Camille Pleyel a fost moștenită de Louise Pleyel, compania lui Camille fiica, în asociere cu Auguste Wolff Chopin a folosit un pian Erard în primii ani la Paris, dar după prietenul său Camille Pleyel i-a dat unul dintre instrumentele sale pe care Chopin l-a schimbat pe Pleyels Chopin a preferat atingerea ușoară și sunetul argintiu al pianelor Pleyel și le-a recomandat elevilor săi Pleyel a făcut, la rândul său, instrumente care se potriveau bine cu idealurile lui Chopin Chopin a spus: "Când mă simt în nebunie, cânt pe un pian Erard, unde găsesc cu ușurință un ton gata făcut Dar când mă simt în formă bună și suficient de puternic pentru a-mi găsi propriul sunet individual, atunci eu am nevoie de un pian Pleyel Pianele franceze din prima jumătate a secolului al XIX-lea au evoluat în forma modernă a instrumentului Aveau o acțiune ușoară și un ton delicat când este jucat tare sunau aspru în comparație cu Steinway-ul modern și Bösendorfer care au un ton rotunjit și sonor Pedalele pianului Pleyel din vremea lui Chopin, producea totuşi o sonoritate bună iar amortizoarele lucrau cu o precizie utilă pt pasaje cromatice și modulante Pianul modern, cu o sonoritate mai mare, are ciocane mari și grele și o cădere de taste, sau profunzimea tactilă, aproape de două ori mai mare decât cele de pe vremea lui Chopin Grandul modern pianul necesită forță sporită, suplețe și antrenament POPULAR A: Piese de top pentru pian - sondaj Clasamentul celor mai bune de piese pentru pian În , Australian Broadcasting Corporation a întrebat "Care este piesa de pian" muzică fără de care nu poți trăi? Aproape de oameni au votat în sondaj și au produs următorul rezultat pentru top Pentru a ajuta cititorul am inclus porecle, ambele autorizat și neautorizat și pentru a evita aglomerarea textului pe care l-am omis inversat virgule Numărul reprezintă ratingul de popularitate, fiind cel mai popular) Sonata Beethoven opus nr Clar de lună Do dies minor Variațiuni Bach Goldberg Sol major Debussy Clair de Lune Re bemol major Satie Gymnopedie nr Beethoven Sonata opus Pathétique Do minor Schubert Impromptu D Sol bemol major Bețișoare tradiționale Do major Bach Clavier bine temperat Schubert Sonata D Si bemol major Beethoven Sonata opus Appassionata Fa minor tablouri Mussorgsky la o expoziție în do major Sonata Beethoven opus Waldstein Do major Chopin Fantaisie-Impromptu opus Do diesis minor Schubert Fantasy ( mâini) D Fa minor Beethoven Fur Elise La minor Chopin Poloneză opus Eroic La bemol major Schumann Traumerei opus Fa major Chopin Nocturn opus nr mi bemol major Ziua nunții Grieg la Troldhaugen Re major Chopin Balade opus Sol minor Sonata Mozart K La major Schubert Wanderer Fantasy D Do major Sinding Rustle of Spring Re bemol major Bach/Hess Jesu Joy of Man's Desiring Sol major Schubert Impromptu D La bemol major Sonata Beethoven opus Do minor Fata Debussy cu părul de in Sol bemol major Liszt Sonata si minor Chopin Etude Opus nr Tristesse E major Liszt La Campanella Sol diesis minor Concert Jarrett Koln Brahms Intermezzo opus nr maior Rapsodia Maghiară Liszt nr Do diesis minor Rahmaninov Preludiu opus nr Do diesis minor Chopin Etude opus nr Do minor revoluționar Liszt Liebestraum nr La bemol major Liszt Bénédiction de Dieu Sol bemol major Schumann/Liszt Dedicație La bemol major Sonata Beethoven opus Hammerklavier Si bemol major Cage ' " Catedrala scufundată Debussy Do major Sonata Mozart K Do major Schumann Carnaval Opus La bemol major Schumann Of Foreign Lands and People opus Sol major Poloneză Chopin opus nr maior militar Nyman Inima cere plăcere mai întâi Chopin Preludiu opus Nr Picătură de ploaie Re bemol major Rahmaninov Preludiu opus nr cazac sol minor Joplin The Entertainer Do major Schubert Impromptu D Si bemol major Sonata Beethoven opus nr Tempest re minor Chopin Balada opus Fa minor Chopin Nocturn opus nr si bemol minor Consolidarea Liszt nr D bemol major Ravel Pavane pour une infante défunte sol major Chopin Berceuse opus Re bemol major Satie Gnossienne Nr Bach/Busoni Chaconne BWV Re minor Chopin Nocturn opus Nr D bemol major Chopin Sonata opus Marșul funerar în si bemol minor Ravel Gaspard de la Nuit Beethoven Sonata opus Mi major Granados Fecioara și privighetoarea Sol major Liszt Un Sospiro Re bemol major Valsul Sculthorpe pe malul stâng Bach Concert italian în fa major Blake umblând în aer Chopin Nocturne opus Nr do minor Satie Gymnopedie nr Schubert Impromptu opus D Mi bemol major Brahms Handel Variații opus Si bemol major Chopin Nocturn opus posth Do diesis minor Şostakovici Preludii şi fugi Mozart Fantasia K Re minor Schumann Fantasy opus Do major Ceaikovski Anotimpurile Chopin Barcarolle opus Fa dies major Chopin Etude opus nr La bemol major Debussy Arabesque nr mi major Messiaën Vingt Regards sur l'Enfant Jesus Sonata Beethoven opus La bemol major Chopin Sonata opus Si minor Mozart Variations on Ah vous dirai-je Maman K C major Ravel Le Tombeau de Couperin Beethoven Diabelli Variațiuni opus Do major Beethoven Sonata opus a Les Adieux Mi bemol major Chopin Preludiu opus Nr mi minor Brahms Rhapsody opus nr G minor Joplin Solace Do major Schubert/Liszt Serenade D Re minor Brahms Waltz opus nr La bemol major Chopin Andante Spianato opus Sol major Schubert Moments Musicaux D Grainger Handel pe Strand Liszt Rigoletto Parafraza re bemol major Albeniz Iberia Schubert Impromptu D La bemol major Ravel Sonatine re bemol major Schumann Arabesque Opus Do major Part Blana Alina Clasamentul primilor compozitori Chopin Beethoven Schubert Liszt Schumann Bach Debussy Mozart Brahms Ravel Satie Rahmaninov Joplin Numărul de piese (în total ) este afișat vizavi de numele fiecărui compozitor La pentru a obține rezultate gestionabile i-am exclus pe cei compozitori cu o singură piesă fiecare în top Acolo unde compozitorii erau egali ca număr de piese, am decis că clasarea pe baza clasamentului mediu al pieselor lor Clasamentul pieselor pentru fiecare compozitor Chopin Fantaisie-Impromptu opus Do diesis minor Poloneză opus Eroic La bemol major Nocturn opus nr mi bemol major Balada opus Sol minor Etude Opus nr mi major Etude opus nr Do minor revoluționar Poloneză opus nr maior militar Preludiu opus Nr Picătură de ploaie Re bemol major Balada opus Fa minor Nocturn opus nr si bemol minor Berceuse opus Re bemol major Nocturn opus Nr D bemol major Sonata opus Si bemol minor Chopin Preludiu opus Nr mi minor Nocturn opus Nr do minor Nocturn opus posth Do diesis minor Barcarolle opus Fa diesis major Etude opus nr în la bemol major Sonata opus Si minor Andante Spianato opus Sol major Beethoven Sonata opus nr Clar de lună Do dies minor Sonata opus Pathétique Do minor Sonata opus Appassionata Fa minor Sonata opus Waldstein Do major Fur Elise A minor Sonata opus Do minor Sonata opus Hammerklavier Si bemol major Sonata opus nr Tempest re minor Sonata opus Mi major Sonata opus La bemol major Diabelli Variaţiuni opus Do major Sonata opus a Les Adieux Mi bemol major Schubert Impromptu D Sol bemol major Sonata D Si bemol major Fantezie ( mâini) D Fa minor Wanderer Fantasy D Do major Impromptu D La bemol major Impromptu D Si bemol major Opus improvizat D Mi bemol major Serenade D D minor Moments Musicaux D [diverse taste] Impromptu D La bemol major Liszt Sonata si minor La Campanella Sol diesis minor Rapsodia maghiară nr Do diesis minor Liebestraum nr La bemol major Bénédiction de Dieu Sol bemol major Consolidare nr D bemol major Un Sospiro Re bemol major Rigoletto Parafraza re bemol major Schumann Traumerei opus Fa major Dedicatie Carnaval Opus La bemol major Of Foreign Lands and People opus Sol major Fantezie opus Do major Arabesc Opus Do major Bach Variațiuni Goldberg Sol major Clavier bine temperat Jesu Bucuria dorintei omului Sol major Chaconne BWV re minor Concert major italian Debussy Clair de Lune Re bemol major Fata cu părul de in Sol bemol major Catedrala înghițită în do major Arabesc nr mi major Mozart Sonata K La major Sonata K Do major Fantasia K Re minor Variaţiuni pe Ah vous dirai-je Maman K Do major Brahms Intermezzo opus nr maior Variații Handel opus Si bemol major Rapsodia opus nr G minor Vals opus nr La bemol major Ravel Pavane pour une infante défunte sol major Gaspard de la Nuit Le Tombeau de Couperin Sonatina re bemol major satie Gymnopedie nr Gnossienne nr Gymnopedie nr Rahmaninov Preludiu opus nr Do diesis minor Preludiu opus nr cazac sol minor Joplin Joplin The Entertainer Do major Joplin Solace Do major Clasamentul pieselor pentru compozitorii rămași Bețișoare tradiționale Do major Mussorgsky Pictures la o expoziție C major Ziua nunții Grieg la Troldhaugen Re major Sinding Rustle of Spring Re bemol major Concert Jarrett Koln Cușcă ' " Nyman Inima cere plăcere mai întâi Granados Fecioara și privighetoarea Sol major Valsul Sculthorpe pe malul stâng Blake umblând în aer Şostakovici Preludii şi fugi Ceaikovski Anotimpurile Messiaën Vingt Regards sur l'Enfant Jesus Grainger Handel pe Strand Albéniz Iberia Part Blana Alina Clasament după cheie Do major D bemol major La bemol major Do diesis minor, Sol major Do minor, Re minor, Sol bemol major, Si bemol major Mi bemol major, Mi major, Fa minor, Sol minor, La major Fa major, Si bemol minor, Si minor Re major, Mi minor, Fa dies major, Sol dies minor, La minor Cheia unei piese este centrul său de greutate tonal O semnătură a cheii este ortografică dispozitiv Cu toate acestea, semnătura cheii fiecărei piese este, de obicei, un ghid de încredere pentru cheia acesteia Am reușit să atribui chei la din cele de piese Au fost piese în de note, tratând Fa diesis major și Sol bemol major ca aceeași tonalitate pentru scopurile prezente Piesele în Do major au venit la Do major este cea mai ușor de citit, deoarece nu există cheie semnătură În afară de Fur Elise a lui Beethoven, nu existau piese în relativă minoră Un minor Piesele în re bemol major și la bemol major au venit fiecare la Aceste taste sunt confortabile pianistic Cele două piese în si minor au fost sonatele Chopin și Liszt care conțin părți substanțiale în tonul pianistic confortabil de si major Aproximativ / din cele de piese au fost într-o tonalitate majoră și / au fost într-o tonalitate minoră Acest lucru a fost constant în fiecare quartilă Compozitori trecuți de alegători Haydn: Sonate în mi bemol major și mi minor Mendelssohn: Variations Sérieuses, Andante & Rondo Capriccioso, Songs without cuvinte Franck: Prelude, Choral & Fugue; Preludiu, Arie și Final Balakirev: Islamey Moszkowski: Rhapsodie Espagnole, Etincelles Bartók: Dansuri populare românești, Mikrokosmos Prokofiev: Sonata nr în si bemol major, Suggestion Diabolique, Toccata Bucăți trecute de alegători Bach: Partitas, Toccatas, suite franceze, suite engleze Mozart: Rondos în re major și la minor, Adagio în si minor Beethoven: Sonata opus la major, variații eroice, variații în do minor, Bagatele Schubert: Sonate (altele decât Sonata si bemol) Schumann: Variations Symphoniques, Fantasiestücke, Kreisleriana, Sonate, Romances Chopin: Balade în Fa major și La bemol major, Scherzos, Fantezie în Fa minor, Impromptus, Mazurca, Valsuri Liszt: Rapsodia spaniolă, Valsul Mephisto, Funerailles Il Sposalizio, Gnomenreigen, Waldesrauschen, La Leggierezza, Valse Impromptu, Valse Oubliée, Sonete petrarcane Brahms: Sonate Debussy: La Plus que Lente, Suită pentru copii Ravel: Alborada del Gracioso Rahmaninov: Sonata nr si bemol minor analiză Chopin a fost de departe cel mai popular compozitor Beethoven a fost al doilea cel mai popular compozitor Sonatele pentru pian preferate ale lui Beethoven au fost: Opus nr Clar de lună Do dies minor Opus Patetic C minor Opus Appassionata Fa minor Opus Waldstein Do major Opus Do minor Opus Hammerklavier Si bemol major Opus nr Tempest re minor Opus Mi major Opus La bemol major Opus a Les Adieux Mi bemol major Ceilalți compozitori l-au urmărit pe Beethoven destul de îndeaproape și uniform Primii compozitori: Chopin, Beethoven, Schubert, Liszt, Schumann, Bach, Debussy, Mozart, Brahms și Ravel, au reprezentat peste trei sferturi din primele de piese Când cele de piese din primii compozitori au fost clasate după stil, aproximativ o treime au fost clasici, o jumătate au fost romantici, iar restul au favorizat modernul barocului Compozitori și piese anume au fost trecute peste de alegătorii care, în opinia mea, ar putea au avut pretenția de a fi incluse Cele mai multe dintre cele de piese conțineau linii melodice memorabile și tindeau să existe un absența scrisului de pian cu percuție B: Concerte de pian de top - sondaj Clasamentul celor mai bune de concerte pentru pian În , ABC a difuzat The Classic Concerto Countdown, care includea concerte pentru pian, vioară, violoncel și alte instrumente Iubitorii de muzică din Australia au votat și o listă a fost produs pentru primele , ceea ce a dus la primele de concerte pentru pian Pentru a ajuta cititor am inclus porecle, atât autorizate, cât și neautorizate, și de evitat aglomerat textul am omis virgulele Numărul reprezintă popularitatea rating ( cel mai popular) Beethoven nr opus Împăratul Mi bemol major Rahmaninov nr opus Do minor Ceaikovski nr opus Si bemol minor Rahmaninov nr opus re minor Grieg opus La minor Mozart nr K Elvira Madigan Do major Beethoven nr opus Sol major Brahms nr opus Si bemol major Chopin nr opus mi minor Brahms nr opus re minor Mozart nr K Maior Ravel Sol major Mozart nr K re minor Schumann opus La minor Chopin nr opus Fa minor Beethoven nr opus Do minor Mozart nr K Do minor Şostakovici nr opus Fa major Addinsell Concertul din Varșovia Gershwin Rapsodia în albastru Mozart nr K Si bemol major Davies nr Menonit Gershwin fa major Litolff Concerto Simfonic nr opus re minor Saint-Saens nr opus Sol minor Beethoven nr opus Do major Mozart nr K Mi bemol major Rachmaninoff Rapsodie pe o temă a lui Paganini opus La minor Ceaikovski nr opus Sol major Hummel opus La minor Mozart nr K Mi bemol major Prokofiev nr opus Do major Concert pentru clavecin Bach BWV re minor Lista nr mi bemol major Saint-Saens nr opus maior egiptean Şostakovici nr opus Do minor Vine Concert pentru pian Clasamentul primilor compozitori Mozart Beethoven Rahmaninov Chopin Ceaikovski Brahms Saint-Saens Gershwin Şostakovici Numărul de concerte (în total ) este afișat vizavi de numele fiecărui compozitor La pentru a obține rezultate gestionabile i-am exclus pe cei compozitori cu un singur concert în top Acolo unde compozitorii erau egali în ceea ce privește numărul de piese, am decis clasamentul baza clasamentului mediu al concertelor lor Clasamentul concertelor pentru fiecare compozitor Mozart nr K Elvira Madigan Do major nr K Maior nr K D minor nr K Do minor nr K Si bemol major nr K Mi bemol major nr K Mi bemol major Beethoven nr opus Împăratul Mi bemol major nr opus Sol major nr opus Do minor nr opus Do major Rahmaninov nr opus Do minor nr opus re minor Rapsodie pe o temă a lui Paganini opus La minor Chopin nr opus mi minor nr opus Fa minor Ceaikovski nr opus Si bemol minor nr opus Sol major Brahms nr opus Si bemol major nr opus re minor Saint-Saens nr opus Sol minor nr opus maior egiptean Gershwin Rapsodie în albastru Fa major Şostakovici nr opus Fa major nr opus Do minor Clasamentul concertelor pentru compozitorii rămași Grieg opus La minor Ravel Sol major Schumann opus La minor Addinsell Concertul din Varșovia Davies nr Menonit Litolff Concertul Simfonic nr opus re minor Hummel opus La minor Prokofiev nr opus Do major Concert pentru clavecin Bach BWV re minor Lista nr mi bemol major Vine Concert pentru pian Clasament după cheie D minor Do minor, Mi bemol major, La minor Do major, Fa major, Sol major si bemol major Mi minor, Fa minor, Sol minor, La major, Si bemol minor Cheia unei piese este centrul său de greutate tonal O semnătură a cheii este ortografică dispozitiv Cu toate acestea, semnătura cheii fiecărei piese este, de obicei, un ghid de încredere pentru cheia acesteia Am reușit să atribui cheile la din cele de concerte Au fost concerte pentru pian în clape Acest lucru în comparație cu piesele pentru pian care au fost în de taste Puțin peste jumătate din cele de concerte pentru pian au fost într-o tonalitate majoră și puțin mai puțin de jumătate erau într-o tonalitate minoră Acest lucru a fost constant în fiecare quartilă Aceasta în comparație cu / și / pentru piesele pentru pian Compozitori trecuți de alegători Haydn: Concert în re major Mendelssohn: Concert în sol minor Franck: Variații simfonice Dohnányi: Variațiuni pe o rime de copii Bartok: Concertul nr Khachaturian: Concertul în re bemol major Concertele trecute de alegători Liszt: Concertul nr maior Prokofiev: Concertele nr și analiză Beethoven a ocupat fruntea listei cu concertul său pentru împărat Celelalte concerte ale sale pentru pian (cu excepția concertului pentru pian în si bemol și transcrierea sa a concertului său pentru vioară) au fost inclus Rachmaninoff a ajuns pe locul doi și al patrulea cu concertele sale în do minor și re minor și astfel poate fi considerat cel mai intens compozitor de concerte A lui Rhapsody a ajuns destul de jos la Ceaikovski a venit cu al treilea concert în si bemol minor, deși concertul în sol major a ajuns destul de jos la Mozart a fost cel mai popular compozitor din punct de vedere al numărului de concerte, cu șapte în total, care erau distanțate destul de uniform Singurul concert al lui Grieg a ajuns pe locul cinci Mozart, Beethoven, Brahms, Chopin și Brahms s-au clasat pe locul șase la al zecelea Anumite compozitori și concerte au fost trecute cu vederea de către alegători care, în opinia mea ar fi putut avea pretenția de a fi inclus Liszt E bemol era jos în listă, cu mult sub Litolff, iar Liszt A major a ratat afară cu totul Cele mai multe dintre cele de concerte pentru pian conțineau linii melodice memorabile și tindeau să existe o absență a scrisului de pian cu percuție C: Top Mozart moments - sondaj În , peste de voturi au fost înregistrate în Classic Mozart, un sondaj realizat de Australian Broadcasting Corporation pentru a găsi primele de momente Mozart ale națiunii Deși acest sondaj a avut loc între sondajele din și , este mai convenabil să te ocup de asta aici Momentele Mozart au fost aparent egalate în majoritatea cazurilor de către alegătorii și/sau cei responsabili de adunarea răspunsurilor în voturi pentru anume mișcări ale compozițiilor Mozart declarate Top de momente Mozart din concertele și piesele sale pentru pian din studiu Concertul pentru pian nr Do major K - Andante Concertul pentru pian nr La major K - Adagio Sonata pentru pian la major K - Alla Turca, Allegretto Concertul pentru pian nr Do major K - Allegro maestoso Concertul pentru pian nr re minor K - Romantism Variațiuni de pian Ah vous dirai-je, maman K Concertul pentru pian nr re minor K - Allegro Concertul pentru pian nr A major K - Allegro assai Concertul pentru pian nr Si bemol major K - Allegro III Sonată pentru pian Do major K - Allegro Rondo pentru pian și orchestră la major K Concertul pentru două piane nr Mi bemol major K - Rondeaux Allegro Sonată pentru pian La major K - Tema Andante grazioso Sonata pentru două piane [] Re major K - Andante Piano Fantasia re minor K Concertul pentru pian nr Si bemol major K - Larghetto Concertul pentru pian nr La major K - Allegro Sonată pentru pian Do major K - Andante Concertul pentru pian nr Do minor K - Larghetto Rondo pentru pian la minor K Concertul pentru pian nr Si bemol major K - Andante Concertul pentru pian nr Sol major K - Allegretto Concertul pentru pian nr Do major K - Allegro III Concertul pentru pian nr Sol major K - Andante Adagio pentru pian si minor K Cele mai bune piese pentru pian Mozart din sondajul din Sonata La major K , Sonata Do major K , Fantasia re minor K Variațiuni despre Ah vous dirai-je Maman K Cele mai bune concerte pentru pian Mozart din sondajul Concertul pentru pian nr Do major K , Concertul pentru pian nr La major K , , Concertul pentru pian nr re minor K , Concertul pentru pian nr Do minor K Concertul pentru pian nr Si bemol major K , Concertul pentru pian nr Mi bemol major K nul Concertul pentru pian nr Mi bemol major K nul analiză Clasamentele momentelor Mozart sunt afișate, pentru o comparație ușoară, în dreapta fiecăruia dintre piese de pian de top Mozart și concerte pentru pian Două treimi din lucrările lui Mozart aveau Numerele Köchel peste K Au fost momente Mozart în rezultatele din care nu au fost în rezultatele din sau și au existat concerte pentru pian Mozart în rezultate care nu erau în rezultatele din Pe măsură ce coreleam mișcări cu piese întregi și concerte întregi, rezultatele au fost comparabile doar în linii mari Surpriza principală a fost că Variațiunile pe Ah vous dirai-je Maman K a fost mult mai popular la alegătorii din decât la alegătorii din În general, a existat o corelație bună între seturile de rezultate D: Concluzie Sondajele efectuate de Australian Broadcasting Corporation în , și au fost stabilite cele mai populare piese pentru pian, cele mai populare momente Mozart și cele mai populare concerte pentru pian Analizele rezultatelor oferă dovezi empirice cu privire la curent preferințele iubitorilor de muzică australieni în raport cu concertul solo pentru pian și pian repertoriu și formă ca bază pentru viitoarea politică muzicală, planificare și dezvoltare PRACTICĂ Indiferent dacă practica face parte dintr-o rutină obișnuită sau dacă cineva se pregătește pentru o examen sau pentru o performanță, următoarele idei pot fi utile Există puncte de vedere diferite despre practicarea pianului și pentru cât timp ar trebui să exersați oricând Cei mai mulți sunt de acord că tinerii ar trebui să se străduiască să exerseze la o oră stabilită în fiecare zi și pentru o perioadă minimă Practica ar trebui să înceapă cu scale și arpegii care ar trebui exersat muzical, cu mâinile împreună și separat experiment cu diferite niveluri de dinamică și gradații, atingeri staccato și legato, accentuare și tempo-urile Păstrați toate cântarile la aceeași viteză relativă Amestecați scalele și arpegiile cântând toate tipurile pe care le cunoașteți, care încep de la a notă specială Exersați Do major împreună și în mișcare inversă, Do minor armonic împreună și în mișcare contrară, Do minor melodic, scară cromatică pe Do, arpegii de tonic, domina și a șaptea diminuat pe C Exersează pe toate celelalte note și nu începe întotdeauna cu C Acordurile întrerupte și octavele întrerupte pot fi practicate în formă neîntreruptă Acordurile și octavele întrerupte între mâini pot fi practicate cu ambele mâini împreună Alege piese de pian care se potrivesc mâinilor tale și pe care să le cânți cu plăcere Cel mai bine este să studiezi dintr-o ediție ürtext, dar poate ajuta să luați în considerare idei suplimentare despre formulare, dinamică, tempo, expresie, ornamentație și pedalare din edițiile "interpretative" Studiază titlul, timpul și semnăturile cheie, tempo, stilul și structura piesei Aveți întotdeauna o creion și radieră moale lângă pian pentru a-ți face propriile note pe partitură degetele pe care le găsiți potrivite și soluțiile dvs la diferite probleme de tehnică, exprimare și interpretare Odată ce notele sunt învățate, va fi necesar să exersați întreaga piesă încet și să exersează unele pasaje cu mâinile separat Fiecare piesă are pasaje dificile deși un pasaj care este dificil pentru un pianist poate să nu fie întotdeauna așa pentru altul Aceasta este important să nu te împiedici, să te oprești și să te întorci, deoarece acest lucru inhibă dezvoltarea a memorie corectă O piesă trebuie exersată suficient de încet pentru a evita acest lucru Nu face repetă aceleași greșeli, deoarece acest lucru le va face doar să devină mai adânc înrădăcinate Relaxați-vă și jucați pasajul mai încet și cu mâinile separat Corectați o greșeală de la câteva bătăi înainte, deoarece este mișcarea către notă sau acord care face parte din problemă Dacă un anumit pasaj cauzează probleme, mușchii se pot încorda, așa că ar trebui mai întâi relaxați în mod conștient întregul corp, în special gâtul, umerii, brațele, încheietura mâinii și degete Se poate practica apoi pasajul în moduri diferite Acestea includ exersându-l staccato, cu o atingere mai ușoară, cu încheietura mai sus sau mai jos, cu flatter sau degete mai rotunjite, cu mâna mai aproape de tastatură sau cu cotul mai liber Nu cel mai mare număr de repetări ale unei piese este important, ci cel mai mare numărul de repetări corecte Pentru a ajuta cu acuratețe practică întotdeauna constant și cu grijă, foarte încet la început, crescând treptat viteza într-o perioadă de timp Când exersați piesa ca întreg, scoateți în evidență caracterul acesteia Dacă piesa este un dans, imaginați-vă cum ar fi îmbrăcați dansatorii și cum ar dansa Dacă piesa este descriptiv, concentrează-te pe a-ți aduce imagini în minte Dacă piesa este ca un cântec fără cuvinte, inventează-ți propriile cuvinte, reflectând asupra stării de spirit a muzicii Imagina textura pianului ca provenind de la o orchestră mare sau un ansamblu mic de muzică de cameră sau imaginați-vă melodia pianului ca fiind interpretată de un violoncel, clarinet sau oboi Odata ce ai a învățat piesa, fă-o piesa ta, dar ascultă alte spectacole și înregistrări pentru a obține inspirație Exersează-ți cele mai noi piese înaintea pieselor tale mai cunoscute Exersează uneori o piesă fără să-l joci deloc Așează-te cu scorul și citește-l, oferind perfectul performanță în mintea ta, apoi stai cu ochii închiși și fă același lucru fără Scor Înregistrează-te cântând o piesă Ascultă-ți înregistrarea notând părțile care fac nu te mulțumesc și înregistrează din nou piesa PROKOFIEV Serghei Prokofiev ( - ) a fost un compozitor și pianist rus și unul dintre cei mai importanți compozitori ai secolului al XX-lea Stilul său de pian a exploatat posibilitățile de percuție a pianului Prokofiev a fost solist al Orchestrei Simfonice din Londra, dirijată de Piero Coppola, în prima înregistrare a celui de-al treilea concert pentru pian, înregistrată la Londra de HMV în iunie De asemenea, a înregistrat o parte din muzica sa solo pentru pian, inclusiv Sugestia Diabolique și unele dintre Visions Fugitives ale sale, pentru HMV la Paris în înregistrările au fost emise pe CD concerte pentru pian Nu în re bemol major opus Nu în sol minor opus Nu în do major opus Nu în si bemol major opus (mâna stângă) Nu în sol major opus piese de pian Toccata în re minor opus Visions Fugitives opus (set de piese) Sugestie Diabolique opus nr Sonata nr în la major opus Sonata nr în si bemol major opus ("Toccata") Sonata nr în si bemol major opus CUMPĂRARE Nu toți cei care cumpără un pian vor să-l păstreze pentru totdeauna Multe familii cumpără unul pentru ei copii cu intenția de a-l elimina după câțiva ani Un deservit corespunzător și pianul bine întreținut ar putea dura până la o sută de ani, dar, ca și în cazul mașinilor noi, un nou pianul își va pierde o parte substanțială din valoare în momentul în care părăsește showroom-ul chiar cel mai bun pian nu este o propunere bună ca investiție pură, dar este posibil să cumpărați un pian util care își va menține valoarea mulți ani dacă este întreținut corespunzător Cel mai bine este să decideți mai întâi cât se va cheltui pentru pian Un pian bun va dura o mult timp așa, deși poate părea o mulțime de bani inițial, pe perioada de utilizare este foarte putin Este recomandabil să obțineți cel mai bun pian pe care și-l puteți permite Un pian cu coadă pentru copii nu ocupă mult mai mult spațiu decât un pian vertical Lațimea este același, dar un pian foarte mic va avea doar două până la trei picioare mai mult decât un pian vertical Termenul "baby grand" înseamnă orice pian cu coadă cu o lungime mai mică de picioare Termeni precum "budoir", "concert" și "sala de desen" nu mai sunt folosiți În prezent, pianele cu coadă sunt denumite după lungime Pianele cu coadă au o acțiune mai bună decât pianele verticale Într-un pian cu cotă gravitația ajută ciocanele revin când o cheie este eliberată Într-un pian vertical acest lucru se realizează cu arcuri, care adaugă un plus de rezistență la acțiune și pot duce la un răspuns neuniform în timp Unele piane mici ( ' " și mai jos) fabricate până în au o acțiune "jack" care este inferior acțiunii "roler" Evită pianele de acțiune "jack" dacă vrei o comandă pianul ca instrument serios Multe piane "Blüthner" mai vechi au brevetul "Blüthner" acțiune" care arată similar cu acțiunea cricului, dar este un mecanism mult superior și în multe moduri la fel de bune ca o acțiune cu role Un pian vertical mare (de cm și mai sus) va avea un ton mai bun decât un copil mic Mulți copii sunt construiti mai mult ca piese de mobilier decât ca instrumente de calitate Ai grijă a unui instrument mai mic de ' " Decideți dacă o lucrare elegantă sau un ton bun este mai important pentru dvs și dacă vrei pianul ca mobilier sau ca instrument performant in general vorbind, cu cât este mai îndrăzneață lucrarea cu cât pianul este mai vechi și cu cât pianul este mai vechi cu atât mai multă uzură și lacrimă și cu atât acțiunea va fi mai primitivă Dacă cumpărați în privat, verificați întotdeauna pianul de către un tehnician Dacă lucrul de caz arată rău, interiorul nu va fi îngrijit Evitați un pian care este drepte și foarte murdare și prăfuită în interior Întreabă când a fost acordat ultima dată pianul și evita-l dacă a fost acum mai bine de zece ani Veți plăti mai mult pentru un pian dacă cumpărați de la un dealer, dar fiecare pian va fi fost renovat, reconditionat sau reconstruit Verificați pentru a vedea dacă pianul este curat în interior, ceea ce va indică faptul că s-a lucrat la el Un pian nou vă va oferi peste cincizeci de ani de utilizare dacă este îngrijit bine Se va tind să aibă un stil modern elegant și un finisaj durabil din poliester Un pian la mâna a doua va fi mai mare și poate avea nevoie de recondiționare, dar poate avea un ton mai bun decât cel modern partener Pianele second hand tind să aibă mult mai mult caracter și mai interesante carcasă decât pianele moderne Evitați pianele la mâna a doua veche de peste optzeci de ani, cu excepția cazului în care sunt piane de nume recondiționate Un pian cu coarde excesivă este de preferat unui pian cu coarde drepte Dacă ridicați capacul superior al pian ar trebui să vedeți pinii de acordare în partea de sus a pianului Dacă pinii de reglaj sunt egali distanțate de-a lungul blocului de ace și șirurile sunt toate paralele și verticale, atunci este o dreaptă pian cu coarde Dacă există un grup de pini de reglare în stânga și un grup separat în dreapta iar corzile se încrucișează într-o formă de X, apoi este un pian cu coarde în cruce CUASI-FAUST În anii Franz Liszt locuia la Paris, unde a devenit coleg muzical și prieten cu Charles-Valentin Alkan (și Frédéric Chopin și mulți alți muzicieni) Grande Sonate a lui Alkan "Les Quatres Ages" care conține mișcarea sa "Quasi-Faust" în re diez minor, a fost publicat la Paris în Liszt ar fi putut dobândi un copie tipărită la scurt timp după publicare A făcut asta? Alkan i-a trimis lui Liszt o copie? Liszt a schițat fraza de deschidere a mișcării lente a Sonatei sale în , a schițat formele preliminare ale motivelor A și B în și a lucrat intens la Sonata sa ca un întreg în același an Nicio schiță pentru motivul său C (lovitură de ciocan) nu a apărut încă A prototipul acestuia apare ca al doilea motiv al primului subiect din Quasi-Faust al lui Alkan mișcarea, notele repetate ale lui Alkan fiind re diesis, iar cele ale lui Liszt re naturale Este aceasta de ce Liszt nu avea nevoie să schițeze motivul C? Liszt și-a terminat Sonata în și a fost publicată în de Breitkopf & Härtel, Leipzig După ce au devenit disponibile copii tipărite, Liszt a dat copii unui număr de pianiști și compozitori de seamă cu care era prietenos (Chopin murise în ) Corespondența lui Liszt sugerează că i-a trimis prin poștă o copie tipărită a Sonatei sale Karl Klindworth și nota de jurnal a Clarei Schumann indică faptul că a primit copia pe care Liszt le-a trimis prin poștă lui Robert și Clarei Schumann Memoriile lui Hans von Bülow afirmă că a primit o copie prin poștă de la Liszt și știm din copia existentă înscrisă de Liszt lui Dionys Pruckner că Liszt i-a oferit o copie Louis Kohler a revizuit Sonata după ce a primit o copie tipărită de la Liszt Alkan a fost un pianist, organist și compozitor proeminent la Paris, dar nu există dovezi a apărut pentru a sugera că Liszt i-a trimis vreodată lui Alkan o copie a Sonatei sale Asta pentru că Liszt nu a vrut să-i atragă atenția lui Alkan? Pagina de acoperire a manuscrisului autograf al Sonatei lui Liszt care a coborât pentru noi se intitulează, în scrisul de mână al lui Liszt, "Grande Sonata pour le pianoforte" fără un dedicare Pagina de copertă a primei ediții, emisă de Breitkopf & Härtel este intitulat "Sonate fur das Pianoforte" cu dedicația lui Robert Schumann The formularea este identică cu o altă pagină de copertă, fără sursă, care a fost afișată în forma fotografică în biografia picturală a lui Robert Bory Cuvântul "Grande" a fost omis de pe coperta ediției tipărite, aparent cu aprobarea lui Liszt a fost asta făcut pentru a evita o asemănare de titlu cu Sonata lui Alkan și astfel pentru a evita atragerea atenției asupra alte asemanari? Scrierile lui Liszt despre douăzeci și unu de muzicieni/compozitori au ajuns până la noi The muzicienii/compozitorii sunt Bach, Beethoven, Berlioz, Borodin, Chopin, Czerny, Field, Franz, Hiller, Mendelssohn, Molsonyi, Paganini, Rubinstein, Schubert, Clara și Robert Schumann, Smetana, Spohr, Saint-Saens, Thalberg, Wagner Nu a scris niciodată nimic despre Sonata lui Alkan sau despre mișcarea sa Quasi-Faust Liszt a făcut un comentariu la un masterclass despre Alkan, care a ajuns până la noi Era un comentariu preferat despre compozițiile lui Alkan în general, dar fără referire la Sonata lui Alkan sau mișcarea sa Quasi-Faust Au fost aceste circumstanțe parte dintr-o dorință a lui Liszt de a evita atragerea atenției asupra asemănări ale Sonatei sale cu mișcarea Quasi-Faust a lui Alkan? Legenda Faust implică trei personaje principale, Faust, Gretchen și Mephistopheles, iar reprezentarea muzicală a legendei Faust a fost o preocupare a unui număr de compozitori, de aici Simfonia lui Faust a lui Liszt și Valsul lui Mephisto Cortot, în Salabert Edition, a atașat legenda lui Faust Sonatei Liszt, la fel ca și autorul prefață la New Liszt Edition bazându-și punctul de vedere pe asemănările tematice cu Faust Simfonie Au fost o Simfonie Dante și o Sonată Dante A existat un Faust Simfonie, deci de ce nu o Sonată Faust? Lina Ramann, care a scris prima biografie majoră a lui Liszt și l-a întrebat pe compozitor despre originea lucrărilor sale, a afirmat că Sonata nu a fost inspirată dintr-un program Liszt el însuși a atașat titluri și descrieri programatice la aproximativ % din producția sa dar nu a atașat legenda lui Faust, sau orice alt program, la Sonata sa în nicio sursă asta a ajuns până la noi L-a indus în eroare Liszt pe Ramann? A atașat Liszt în secret Legenda lui Faust la Sonata sa, dar păstrați această liniște pentru a evita atragerea atenției asupra asemănărilor cu Mișcarea "cvasi-faust" a lui Alkan? Primul subiect al lui Alkan, într-o dispoziție de "furtună și stres", constă dintr-un motiv de octavă prototip al motivului B al lui Liszt, urmat de un motiv de lovitură de ciocan prototip al lui Liszt motivul C Primul subiect al lui Liszt, tot într-o dispoziție de furtună și stres, constă în subiectul lui Liszt motivele B și C combinate contrapuntic Al doilea subiect al lui Alkan, într-o dispoziție neveselă, este o transformare lirică prin mărirea motivului loviturii de ciocan al lui Alkan și recapitulează clasic Al treilea lui Liszt subiectul, într-o stare de bucurie agitată care duce la întristare, este o transformare lirică prin intermediul mărirea motivului loviturii de ciocan al lui Liszt și recapitulează clasic Cel de-al doilea subiect al lui Liszt are o mare asemănare în starea de spirit cu cel de-al doilea triumfător transformarea de către Alkan a celui de-al doilea subiect al lui Alkan În plus, ei împărtășesc un puternic asemănare atât tematic, cât și în scrisul lor pentru pian Cel de-al doilea subiect al lui Alkan se recapitulează clasic în tonic Al doilea și al treilea lui Liszt subiecţii recapitulează şi ei clasic în tonic Ambii compozitori au păstrat întregul "al doilea grup" al lor în recapitularea lor (Al doilea grup pentru Chopin compus din al doilea subiect al său și "al doilea grup" pentru Liszt s-au adunat din al doilea și al treilea subiecte ) Mișcarea Quasi-Faust a lui Alkan conține o fugă (în opt părți) care reprezintă mântuirea lui Faust "Scherzo" din Sonata lui Liszt este, de asemenea, o fugă (în trei părți) (deși răscumpărarea lui Faust are loc mai târziu, la sfârșitul Sonatei Liszt) RACHMANINOFF Serghei Rachmaninoff ( - ) a fost un compozitor, pianist și dirijor rus El a fost unul dintre ultimii mari campioni ai stilului romantic al muzicii clasice europene şi unul dintre cei mai influenți pianiști ai secolului XX A făcut un turneu în America pe scară largă și a locuit acolo din Avea facultăți tehnice legendare și unitate ritmică, iar mâinile lui mari erau capabile acoperă intervalul de o treime pe tastatură De asemenea, putea juca complex compunerile la prima audiere Au fost făcute o serie de înregistrări ale lui Rahmanininoff cântând propriile lucrări și altele din repertoriul standard Reputația sa de compozitor a generat o varietate de opinii înainte ca muzica sa să câștige recunoaștere constantă în întreaga lume Ediția din a Dicționarului muzical al lui Grove and Musicians' a respins muzica sa ca fiind 'monotonă ca textură, constând în principal din melodii artificiale și țâșnitoare" și a prezis că succesul său popular "nu era probabil să dureze" La acest lucru, Harold Schonberg, în "Viețile marilor compozitori", a răspuns: "Este una dintre cele mai scandalos de snob și chiar stupide afirmații care s-au găsit vreodată într-o lucrare asta se presupune a fi o referință obiectivă Într-adevăr, nu au doar pe Rahmaninov lucrările devin parte din repertoriul standard, dar popularitatea lor în rândul ambilor muzicieni iar audiența a crescut, dacă ceva, de la mijlocul secolului al XX-lea, cu unele dintre simfoniile sale și alte lucrări orchestrale, cântece și muzică corală recunoscute ca capodopere alături de lucrările pentru pian mai familiare Compozițiile lui Rachmaninoff includ patru concerte pentru pian, Rapsodia pe o temă de Paganini pentru pian și orchestră, trei simfonii, două sonate pentru pian, trei opere, o simfonie corală ("The Bells"), "Vespers", multe cântece, inclusiv "Vocalise" lui și dansurile sale simfonice Compozițiile pentru pian au inclus două sonate, două seturi de preludii, preludiul separat în do diesis minor, șase Moments Musicaux și șaptesprezece Etudes-Tableaux Majoritatea lui compozițiile urmează un stil melancolic, romantic târziu asemănător Ceaikovski cu puternic influențe de la Chopin și Liszt O altă inspirație a inclus muzica lui Balakirev, Mussorgsky, Medtner și Henselt concerte pentru pian Fa diesis minor opus Do minor opus D minor opus Sol minor opus Rapsodie pe o temă a lui Paganini opus muzica de pian Sonata nr în si bemol minor opus Preludiu în do diesis minor opus nr Preludii opus (include nr în sol minor "cazac") Preludii opus (include nr în sol diez minor) Momente muzicale Etudes Tableaux RAVEL Maurice Ravel ( - ) a fost un compozitor și pianist francez basc perioada impresionistă, cunoscută în special pentru subtilitatea, bogăția și poignitatea sa muzică Deși nu este un compozitor prolific, muzica sa pentru pian, camera și orchestrală au devin elementele de bază ale repertoriului concertelor Compozițiile pentru pian ale lui Ravel, cum ar fi "Jeux d'eau", "Miroirs" și "Gaspard de la Nuit" și muzica lui orchestrală, inclusiv "Daphnis et Chloe" și aranjamentul lui Mussorgsky "Imagini la o expoziție", folosește culoarea tonului, varietatea de sunet și instrumentație foarte în mod eficient Lucrările sale populare pentru pian includ "La Valse", "Valse Nobles et Sentimentales, "Sonatine", "Alborado del Gracioso" și "Pavane pour une enfante défunte" Pianul lui Concertul pentru mâna stângă în re major ( - ) și Concertul pentru pian în sol major ( - ) ) sunt de asemenea populare Ravel a scris în că compozitorii ar trebui să fie conștienți atât de individual, cât și de național constiinta În acel an, Ravel a făcut un turneu prin Statele Unite și Canada cu trenul și a dat recitaluri de pian în marile săli de concerte din douăzeci și cinci de orașe Există o poveste că atunci când Compozitorul american George Gershwin l-a întâlnit pe Ravel și a menționat că i-ar fi plăcut să studiez cu Ravel Potrivit lui Gershwin, Ravel a răspuns: "De ce vrei devii un Ravel de mâna a doua când ești deja un Gershwin de prim rang? Al doilea o parte a poveștii îl are pe Ravel să-l întrebe pe Gershwin câți bani a câștigat și, la audiere Răspunsul lui Gershwin, Ravel a sugerat că poate ar trebui să studieze cu Gershwin Această poveste poate fi totuși aprocrif, așa cum Gershwin a spus o poveste similară despre o conversație cu Arnold Schoenberg În orice caz, asta a fost probabil înainte ca Ravel să scrie "Bolero" ceea ce era foarte remunerator din punct de vedere financiar, chiar dacă Ravel însuși îl considera banal și chiar a descris-o odată drept "o piesă pentru orchestră fără muzică" Ravel se considera în multe privințe un clasicist S-a bazat pe forme tradiționale și structurile ca modalități de a-și prezenta armoniile inovatoare A mascat adesea secțiuni ale structurii sale cu tranziții care mascau începuturile motivului Acest este evidentă în "Valse Nobles et Sentimentales", inspirată de Schubert, unde cei șapte mișcările încep și se termină fără pauză Deși muzica lui Ravel are centre tonale, a fost inovatoare pentru vremea lui În conformitate cu școala franceză inițiată de Chabrier, Satie și Debussy, melodiile lui Ravel sunt aproape exclusiv modal În loc să folosești major sau minor pentru armonica lui predominantă limbaj, el a preferat moduri cu arome majore sau minore, de exemplu, mixolidianul modul cu tonul său principal scăzut în loc de major și modul eolian în loc de minorul armonic Ca rezultat, practic nu există note de început în producția sa Din punct de vedere melodic, el tindea să favorizeze două moduri, dorianul și frigianul Era în nr mod dependent de moduri exclusiv pentru că a folosit armonii extinse și complicate modulaţii în afara domeniului practicilor modale tradiţionale Ravel îi plăcea acordurile al nouălea și al unsprezecelea și aciditatea armoniilor sale este în mare măsură rezultatul lui pasiune pentru apogiaturi nerezolvate Muzica sa de pian, dintre care unele sunt remarcate pentru provocările sale tehnice, de exemplu, "Gaspard de la Nuit", a fost o extensie a virtuozității lisztiane Chiar și cel mai dificil al lui piesele sunt însă marcate de eleganță și rafinament S-a inspirat din diverse dansează, preferatul lui fiind menuetul Alte forme din care Ravel a extras material au inclus forlane, rigaudon, vals, czardas, habanera, passacaglia și bolèro Ravel a fost considerat unul dintre cei doi mari impresioniști muzicali francezi, celălalt fiind Debussy, dar în realitate este mult mai mult decât un simplu impresionist Chiar și când scriind în stilul altora, vocea proprie a lui Ravel ca compozitor rămâne distinctă ARTISTI DE ÎNREGISTRARE lista alfabetica Eugen d'Albert - Geza Anda - Isaac Albeniz - Augustin Anievas - Conrad Ansorge - Martha Argerich - Claudio Arrau - Vladimir Ashkenazy - Stefan Askenase - Emanuel Ax - Gina Bachauer - Wilhelm Bachaus - Paul Badura-Skoda - Dalton Baldwin - Artur Balsam - David Bar-Illan - Daniel Barenboim - Simon Barere - Bela Bartok - Harold Bauer ( - ) Boris Berman Lazar Berman - Leonard Bernstein - Malcom Bilson - Idil Biret - Felicia Blumenthal - Jorge Bolet - Johannes Brahms - Alexander Brailowsky - Alfred Brendel - Benjamin Britten - John Browning - Rudolf Buchbinder Richard Burmeister - Ferruccio Busoni - Alfred Cortot - Michele Campanella Teresa Carreno - Robert Casadesus - Cécile Chaminade - Abram Chasins - Shura Cherkassky - Daniel Chorzempa - Aldo Ciccolini - Van Cliburn - Harriet Cohen - Jean-Phillipe Collard - Imogen Cooper - Alfred Cortot - Clifford Curzon - Halina Czerny-Stefanska - Georges Cziffra - Bella Davidovici - Fanny Davies - Nikolai Demidenko - George Demus - Louis Diemer - Peter Donohoe - Barry Douglas - Francois-Rene Duchable - Philippe Entremont - Christoph Eschenbach - Ronald Farren-Price Gabriel Faure - Till Fellner - Vladimir Feltsman - Sergio Fiorentino - Rudolf Firkusny - Annie Fischer - Edwin Fischer - Leon Fleisher - Andor Foldes - Tsong Fou - Samson Francois - Peter Frankl - Nelson Freire - Carl Friedberg - Arthur Friedheim - Ignaz Friedman - Orazio Frugoni Ossip Gabrilowitsch - Andrei Gavrilov - Walter Giesking - Emil Gilels - Gregory Ginsburg - Leopold Godowsky - Glenn Gould - Gary Graffman - Percy Grainger - Arthur de Greef - Edvard Grieg - Cor de Groot - Alfred Grünfeld - Friedrich Gulda - Ingrid Haebler - Mark Hambourg - Leonid Hambro - Adam Harasiewicz - Marc-André Hamelin - Monique Haas - Clara Haskill - David Helfgott - Myra Hess - Barbara Hesse-Bukowska Angela Hewitt - Josef Hofmann - Ian Holtham Vladimir Horowitz - Mieczyslaw Horszowski - Stephen Hough - Leslie Howard - Bruce Hungerford - José Iturbi - Jeno Jando - Byron Janis - Grant Johannesen - Gunnar Johansen - Eileen Joyce - William Kapell - Julius Katchen - Peter Katin - Cyprien Katsaris - Freddy Kempff - Wilhelm Kempff - Louis Kentner - Olga Kern - Evgeny Kissin - Walter Klien - Zoltán Kocsis - Raoul Koczalski - Stephen Kovacevich - Lily Kraus - Anton Kuerti - Katia Labeque - Marielle Labeque - Frederic Lamond - Geoffrey Lancaster - Wanda Landowska - Piers Lane Lang Lang - Alicia de Larrocha - Theodor Leschetizky - Mischa Levitzky - Raymond Lewenthal - Paul Lewis Josef Lhevinne - Rosa Lhevinne - Yundi Li - Georg Liebling - John Lill - Dinu Lipatti - Eugene List - Marguerite Long - Louis Lortie - Radu Lupu - Moura Lympany - Nikita Magaloff - Witold Malcu(y'ski - Nicholas Medtner - José Vianna da Motta - Stephanie McCallum - Noel Mewton-Wood - Aleksander Michalowski - Arturo Benedetti Michelangeli - Benno Moiseiwitsch - Gerald Moore - Ivan Moravec - José Vianna da Motta - Maria Martinova - Elly Ney - Tatiana Nikolayeva - Guiomar Novaes - Ervin Nyiregyhazi - Lev Oborin - John O'Connor John Ogdon - Garrick Ohlsson - Leo Ornstein - Cécile Ousset - Rafael Orozco - Vladimir de Pachmann - Ignacy Paderewski - Mathieu Papadiamandis Geoffrey Parsons - Murray Perahia - Vlado Perlemuter - Egon Petri - Maria Joao Pires - Joseph Pizzarello ??-? Francis Plante - Mihail Pletnev - Ivo Pogorelic - Maurizio Pollini - Lev Pouishnov - Serghei Prokofiev - André Previn - Raoul Pugno - Serghei Rahmaninov - Maurice Ravel - Carl Reinecke - Alfred Reisenauer - Sviatoslav Richter - Hans Richter-Haaser - Pascal Roge - Charles Rosen - Moriz Rosenthal - Bertrand Roth - Arthur Rubinstein - Camille Saint-Saens - Vassily Sapellnikoff - Emil von Sauer - Xaver Scharwenka - Ernest Schelling - Andras Schiff - Artur Schnabel - Peter Serkin - Rudolf Serkin - Huseyin Sermet - Dimitris Sgouros - Howard Shelley - Dmitri Şostakovici - Bela Siki - Alexandru Siloti - Abbey Simon - Ruth Slenczynska - Jan Smeterlin - Cyril Smith - Ronald Smith - Vladimir Sofronitsky - Solomon - Andreas Steier Bernhard Stavenhagen - Constantin von Sternberg - Edward Steuermann - Simon Tedeschi - Jean-Yves Thibaudet - Vera Timonoff - Geoffrey Tozer - Rosalyn Tureck - Mitsuko Uchida - Tamas Vasary - André Watts - Joseph Weiss - Alexis Weissenburg Earl Wild - Gerard Willems Roger Woodward - Friedrich Wuhrer Maria Yudina - Christian Zacharias - Krystian Zimerman - Lista cronologică Carl Reinecke - Theodor Leschetizky - Johannes Brahms - Camille Saint-Saens - Francis Planté - Louis Diemer - Edvard Grieg - Gabriel Faure - Vladimir de Pachmann - Joseph Pizzarello ??-? Xaver Scharwenka - Aleksander Michalowski - Raoul Pugno - Alfred Grünfeld - Constantin von Sternberg - Teresa Carreno - Bertrand Roth - Vera Timonoff - Cécile Chaminade - Arthur Friedheim - Richard Burmeister - Isaac Albeniz - Ignacy Paderewski - Fanny Davies - Emil von Sauer - Arthur de Greef - Bernhard Stavenhagen - Conrad Ansorge - Moriz Rosenthal - Alfred Reisenauer - Alexandru Siloti - Eugen d'Albert - Joseph Weiss - Georg Liebling - Ferruccio Busoni - José Vianna da Motta - Frederic Lamond - Vassily Sapellnikoff - Leopold Godowsky - Carl Friedberg - Serghei Rahmaninov - Harold Bauer - Josef Lhevinne - Marguerite Long - Maurice Ravel - Josef Hofmann - Ernest Schelling - Alfred Cortot - Ossip Gabrilowitsch - Mark Hambourg - Wanda Landowska - Nicholas Medtner - Rosa Lhevinne - Bela Bartok - Egon Petri - Ignaz Friedman - Percy Grainger - Elly Ney - Artur Schnabel - Wilhelm Bachaus - Raoul Koczalski - Edwin Fischer - Arthur Rubinstein - Myra Hess - Benno Moiseiwitsch - Lev Pouishnov - Serghei Prokofiev - Mieczyslaw Horszowski - Jan Smeterlin - Edward Steuermann - Leo Ornstein - Clara Haskill - Walter Gieseking - José Iturbi - Wilhelm Kempff - Guiomar Novaes - Harriet Cohen - Stefan Askenase - Alexander Brailowsky - Simon Barere - Mischa Levitzky - Robert Casadesus - Gerald Moore - Maria Yudina - Vladimir Sofronitsky - Solomon - Abram Chasins - Vladimir Horowitz - Claudio Arrau - Lily Kraus - Ervin Nyiregyhazi - Rudolf Serkin - Gregory Ginsburg - Vlado Perlemuter - Louis Kentner - Artur Balsam - Gunnar Johansen - Dmitri Şostakovici - Clifford Curzon - Lev Oborin - Felicia Blumenthal - Monique Haas - Cyril Smith - Shura Cherkassky - Rudolf Firkusny - Hans Richter-Haaser - Nikita Magaloff - Eileen Joyce - Andor Foldes - Gina Bachauer - Benjamin Britten - Witold Malcu (ynsky - Rosalyn Tureck - Cor de Groot - Jorge Bolet - Annie Fischer - Earl Wild - Sviatoslav Richter - Emil Gilels - Moura Lympany - Dinu Lipatti - Eugene List - Leonard Bernstein - Arturo Benedetti Michelangeli - Leonid Hambro - Georges Cziffra - Grant Johannesen - Geza Anda - Abbey Simon - William Kapell - Halina Czerny-Stefanska - Bruce Hungerford - Noel Mewton-Wood - Ronald Smith - Alicia de Larrocha - Bela Siki - Raymond Lewenthal - Samson Francois - Tatiana Nikolayeva - Aldo Ciccolini - Ruth Slenczynska - Julius Katchen - Paul Badura-Skoda - Charles Rosen - Sergio Fiorentino - Walter Klien - Bella Davidovici - Gary Graffman - George Demus - Leon Fleisher - Byron Janis - Ingrid Haebler - Geoffrey Parsons - André Previn - Peter Katin - Lazar Berman - Ivan Moravec - David Bar-Illan - Friedrich Gulda - Dalton Baldwin - Alfred Brendel - Adam Harasiewicz - Tamas Vasary - Glenn Gould - John Browning - Augustin Anievas - Van Cliburn - Philippe Entremont - Tsong Fou - Malcom Bilson - Peter Frankl - Cécile Ousset - Vladimir Ashkenazy - John Ogdon - Anton Kuerti - Stephen Kovacevich - Christoph Eschenbach - Idil Biret - Martha Argerich - Roger Woodward - Daniel Barenboim - Maurizio Pollini - Maria Joao Pires - Daniel Chorzempa - John Lill - Nelson Freire - Radu Lupu - André Watts - Rafael Orozco - David Helfgott - Murray Perahia - Peter Serkin - Jean-Phillipe Collard - Garrick Ohlsson - Leslie Howard - Mitsuko Uchida - Emanuel Ax - Imogen Cooper - Katia Labeque - Christian Zacharias - Howard Shelley - Cyprien Katsaris - Pascal Roge - Francois-Rene Duchable - Marielle Labeque - Zoltán Kocsis - Vladimir Feltsman - Jeno Jando - Peter Donohoe - Andras Schiff - Geoffrey Lancaster - Geoffrey Tozer - Nikolai Demidenko - Huseyin Sermet - Andrei Gavrilov - Andreas Steier - Stephanie McCallum - Krystian Zimerman - Mihail Pletnev - Angela Hewitt - Ivo Pogorelic - Louis Lortie - Barry Douglas - Marc-André Hamelin - Stephen Hough - Dimitris Sgouros - Evgeny Kissin - Jean-Yves Thibaudet - Till Fellner - Maria Martinova - Olga Kern - Freddy Kempff - Lang Lang - Yundi Li - Simon Tedeschi - Barbara Hesse-Bukowska Friedrich Wuhrer Ian Holtham Piers Lane Alexis Weissenburg Orazio Frugoni Michele Campanella Rudolf Buchbinder Boris Berman Ronald Farren-Price Gerard Willems John O'Connor Mathieu Papadiamandis Paul Lewis Înregistrări și interpretare a manierismului Cilindrii de ceară au fost eliberați înainte și pentru câțiva ani după, Discurile acustice au fost emise din până în când au început să fie înlocuite cu discuri electrice Rolele de pian de reproducere au fost emise din până în aproximativ , când era practic producție terminat Există multe motive pentru care discurile acustice și reproducerea rolelor de pian nu o fac întotdeauna reproduce fidel interpretarea pianistului În plus, în cazul discurilor, pianistul se grăbea adesea să încadreze muzica pe disc Unele discuri și role sunt mai bune decât alții, bineînțeles, dar cei mai buni nu sunt doar convingătoare, ci pot fi ascultate cu adevărat bucurie Ele sunt întotdeauna fascinante din punct de vedere istoric și dovezile pe care le transmit sunetul real este unic pentru ceea ce ne spun despre stilurile anterioare de interpretare la pian Există surse scrise cu privire la practicarea interpretării la pian, desigur, dar acestea sunt limitate prin cuvântul scris și nu se specifică amploarea cantitativă a utilizării manierisme, rubato și alte aspecte ale practicii executate Cercetările în acest domeniu la cel puțin ajută la răspunsul la întrebările fascinante: "Cum au făcut cu adevărat pianiștii celebri Joaca; cum au cântat compozitorii propriile lor compoziții; cum se așteptau compozitorii să audă au jucat compozițiile lor? Comentarii la unii dintre pianiști Isaac Albeniz ( - ) a fost un pianist și compozitor spaniol A făcut discuri ale lui compoziţiile proprii şi ale improvizaţiilor sale Eugen d'Albert ( - ) a fost un pianist și compozitor de origine scoțiană El a fost unul dintre Cei mai celebri elevi ai lui Liszt și au realizat discuri și role cu compoziții de Beethoven, Chopin, Liszt și Brahms și ale propriilor sale compoziții Jocul lui a fost rapid, plin de ritmuri capricioase, rubato, arpeggiata și întârzierea melodiei Rolul lui de Beethoven Sonata "Waldstein" l-a arătat arpegiind toate acordurile celui de-al doilea subiect al prima miscare Câteodată, jocul lui înregistrat a fost o prostie, dar ar putea fi, de asemenea impresionant ca în rola sa de Liszt Second Poloneze Rolul său din Sonata Liszt pare pentru a reda la o viteză prea mare, deoarece mișcarea lentă este, de asemenea, foarte rapidă Conrad Ansorge ( - ) a fost pianist și compozitor S-a născut în Silezia şi a studiat la Conservatorul din Leipzig și cu Liszt la Weimar în - A făcut turnee Rusia și Europa și și-a făcut debutul în Statele Unite în Sa stabilit la Berlin, unde s-a bucurat de o reputație ca interpret al lui Beethoven și Liszt și a predat la Conservatoriul Klindworth-Scharwenka din până în A predat la Universitatea Germană Academia de Muzică din Praga în anii , dar starea de rău l-a forțat să se pensioneze El a fost un interpret recunoscut al lui Beethoven, Schubert, Schumann și Liszt A pus tehnica fundalul și a subliniat acuratețea textuală în performanță Claudio Arrau l-a descris drept "un muzician minunat" În timp ce studia pianul la Berlin, Charles Griffes a scris că voia "să meargă la altcineva ca Ansorge pentru interpretare" Ansorge a predat cu analogi colorați și a demonstrat la tastatură El deseori a spus "Heiter ist das Leben, Ernst ist die Kunst" (Viața este fericită, arta este serioasă) El a compus un concert pentru pian, muzică de cameră, trei sonate pentru pian, alte piese pentru pian și cântece Elevii săi au inclus Dorothea Braus, Joseph Challupper, Ernesto Drangosch, Eduard Erdmann, Sverre Jordan, Selim Palmgren și James Simon Ansorge a făcut a Disc Liszt și o serie de role Liszt, inclusiv unul din Rapsodia maghiară nr Claudio Arrau ( - ) pianist american de origine chiliană, naturalizat, a studiat ca copil minune cu elevul Liszt Martin Krause La fel ca Arthur Rubinstein, Arrau a avut o foarte mare repertoriu larg, a avut o carieră excepțional de lungă și celebrată atât ca concert cât și artist de înregistrare și a fost o legătură importantă între școlile vechi și cele moderne, deși se pare că nici nu s-a practicat vreodată întârzierea melodiei sau arpegiata El a devenit cunoscut în principal pentru interpretările sale ale concertelor pentru pian și ale muzicii de pian ale Beethoven și Brahms, deși a cântat și a înregistrat Chopin, Schumann și Liszt Wilhelm Bachaus ( - ) a fost un pianist german A făcut primul complet înregistrarea opusului și a opusului Etudes of Chopin pe care mulți încă le consideră drept înregistrare definitivă Le-a cântat într-o manieră fluentă, poetică și cu o absență de manierisme A fost primul pianist cu "nume" care a înregistrat un număr considerabil de discuri, începând din , și primul care a înregistrat o porțiune dintr-un concert, prima mișcare a lui Grieg, tăiat pentru a se potrivi pe două discuri de inci cu o singură față Repertoriul său înregistrat a fost mare varietate stilistică, de la Bach și Beethoven, până la Grieg și Rachmaninoff Béla Bartók ( - ) a fost un compozitor, pianist și etnomuzicolog maghiar Stilul său este o sinteză a muzicii populare, clasicismului și modernismului Îi plăcea ritmuri de dans asimetrice și armonii înțepătoare întâlnite în muzica de dans bulgară Concertul său pentru pian nr în sol major este una dintre lucrările sale cele mai accesibile din punctul de vedere al vedere asupra unui public Concertul său pentru pian nr în mi major conține teme tonale și lipsuri mare parte din colorarea întunecată anterioară și trăsăturile ritmice complexe Sonata lui pentru doi Piane și percuție este una dintre cele mai populare piese ale sale, la fel ca și popularul său românesc Dansuri pentru pian solo "Mikrokosmos" lui este popular printre profesorii de pian ca un set util a pieselor didactice Bartók a realizat o serie de discuri din propriile sale lucrări pentru pian Johannes Brahms ( - ) a fost un compozitor și pianist german El a fost primul compozitor major să facă o înregistrare la pian, deși una foarte primitivă În , Theo Wangeman, un reprezentant al inventatorului american Thomas Edison, l-a vizitat pe Brahms Viena și l-a invitat să facă o înregistrare experimentală pe cilindru de ceară Brahms a fost de acord pentru a face acest lucru și la decembrie a înregistrat pe cilindru interpretarea sa la pian a unui versiune prescurtată a primului său dans maghiar Această înregistrare a fost lansată mai târziu pe un LP a spectacolelor timpurii la pian compilate de Gregor Benko Ulterior a fost pus pe pe internet la următorul site: "Brahms la pian: arheologie muzicală de Jonathan Berger CCRMA, Universitatea Stanford: O analiză și transcriere a cilindrului din înregistrarea interpretării la pian a lui Johannes Brahms a unui segment din primul său Dansul maghiar ' În timp ce introducerea vorbită este clară, interpretarea la pian este neclară din cauza zgomotului puternic de suprafață Înregistrarea cântării la pian a fost, totuși a analizat și arată că Brahms a folosit numeroase nuanțe de performanță, unele prelungite pauze, inflexiuni agogice, segmente improvizate și elaborări adăugate a lui Brahms tempo-ul este mm: ) = , ceea ce este considerabil mai lent decât orice înregistrare recentă În plus, Brahms subpune în mod constant modelele de croșetă punctată și tremă ca voință Crutchfield a subliniat, Brahms a jucat "mâna stângă puțin înaintea dreptei pe doar despre toate primele bătăi accentuate unde textura este melodie/acompaniament [dar] niciodată pe acorduri mari accentuate ' Aceasta este o dovadă că Brahms a folosit manierismul întârzierea melodiilor în cântatul lui la pian Aceasta rămâne cea mai veche înregistrare la pian făcută de compozitor major Introducerea vorbită este probabil de Wangeman Alexander Brailowsky ( - ) a fost un pianist rus După ce a absolvit Conservatorul din Kiev, Brailowsky a studiat cu Leschetizky la Viena între și , cu Busoni la Zurich și Francis Plante la Paris În , Brailowsky și-a susținut concertul a debutat la Paris și în a devenit cetățean francez naturalizat S-a specializat în Chopin și a obținut cea mai mare parte a faimei sale între cele două războaie mondiale El l-a dat pe primul complet ciclul Chopin în istorie la Paris în , folosind propriul Pleyel al compozitorului pian pentru unele dintre recitalurile sale A făcut turnee mondiale și turnee de mare succes America În a jucat din nou ciclul Chopin la New York, Paris și Bruxelles Comemorarea a de ani de la nașterea lui Chopin Deși jocul lui până atunci era depășit tot ce e mai bun, a arătat totuși o maiestrie generală A făcut multe discuri ale lui Chopin, cele ale polonezele şi valsurile fiind deosebit de bine privite Există o cantitate moderată de întârziere a melodiei, arpeggiată și accentuare agogică în jocul său Alfred Brendel ( -) a fost unul dintre cei mai importanți artiști de concerte și înregistrări a doua jumătate a secolului al XX-lea Este specializat în compozitorii clasici Haydn, Mozart, Beethoven și Schubert și, de asemenea, Liszt A făcut mai multe înregistrări ale multe dintre lucrările standard ale acelor compozitori și a pus întotdeauna un mare accent asupra integritatea intelectuală, acuratețea textuală, frumusețea tonală și libertatea de manierisme Richard Burmeister ( - ) a fost un pianist, compozitor și elev Liszt german El nu a făcut niciun disc, ci a făcut o serie de role Liszt Ferruccio Busoni ( - ) a fost un pianist și compozitor italian A jucat pentru Liszt la martie , când avea șapte ani, dar nu a fost niciodată elev A devenit o sărbătoare Savantul și pianistul Liszt și interpretarea sa din lucrările lui Liszt au primit aprobarea lui Liszt elev Arthur Friedheim A făcut suluri din Gnömenreigen și Feux Follets de Liszt Acolo este o cantitate moderată de manierisme în jocul său Teresa Carreño ( - ) a fost o pianistă, cântăreață, dirijor și compozitoare venezueleană Ea a realizat o serie de role, inclusiv role din Rapsodia maghiară Liszt nr și Sonetul Petrarcan nr Jocul ei era foarte liber, "de modă veche" și plin de manierisme și a repetat de mai multe ori unele segmente ale "pasajelor" doamna Carreno a scris și a semnat o confirmare că atunci când rola a fost redată de către Welte reproducerea pianului a reprodus exact interpretarea ei specifică a maghiarului Rapsodia nr Ea a fost la un moment dat căsătorită cu elevul Liszt Eugen d'Albert Cécile Chaminade ( - ) a fost o pianistă și compozitoare franceză Ea a scris în principal piese de personaje pentru pian și cântece de salon, aproape toate publicate Ea a făcut turnee în Franța, Anglia și America în calitate de pianistă, cântând în mare parte propriile lucrări, care au fost foarte populare A realizat o serie de discuri și role din compozițiile sale Shura Cherkassky ( - ) a fost o pianistă rusă A realizat patru laturi acustice, inclusiv o compoziție originală, pe la la vârsta de unsprezece ani El este singurul pianist a cărui carieră în înregistrare a cuprins de la discuri acustice la CD-uri înregistrate digital Fanny Davies ( - ) a fost o pianistă engleză A studiat sub Clara Schumann și a fost admirată în special pentru interpretările ei de Beethoven, Schumann și Brahms Ea a moștenit tradiția Schumann prin doamna Schumann și a înregistrat pe disc Concertul pentru pian Schumann, Kinderszenen și o serie de Davidsbündlertänze Ea a înregistrat, de asemenea, Kinderszenen on roll în care a folosit arpeggiata și melodia-delay într-o măsură moderată Louis Diémer ( - ) a fost un pianist francez A studiat la Conservatorul din Paris unde a fost elevul lui Antoine Marmontel pentru pian, Ambroise Thomas pentru compoziție și Francois Benoist pentru orgă Și-a construit rapid o reputație ca pian virtuoz și a făcut turnee cu violonistul Pablo de Sarasate La Conservator a predat Edouard Risler, Alfred Cortot, Lazare Levy, Alfredo Casella și Robert Casadesus El a compus un concert pentru pian și o serie de piese de salon Nu se știe dacă ca a băiat l-a auzit pe Chopin cântând, dar trebuie să fi fost aproape de tradiția lui Chopin Diémer a interpretat premiere ale unor lucrări de Saint-Saëns, Franck, Fauré și Lalo și Franck i-a dedicat Variațiunilor Simfonice Diémer a fost unul dintre cei mai timpurii pianiștilor să facă discuri, în principal din piese proprii de salon Discul său de Chopin Re bemol Nocturnul realizat în - arată că jocul său a fost îngrijit și rafinat, cu un târg cantitatea de amânare a melodiei, o mare cantitate de Chopin grăbită și persistentă rubato în cadrul fiecărei batai și o cantitate mare de arpegie în acordurile de două note din mâna dreaptă The performanța sună foarte grăbită și, într-adevăr, este întreruptă înainte de sfârșit, probabil din cauza restricțiilor de timp de înregistrare Discurile sale arată cele mai bune aspecte ale secolului al XIX-lea școală de pian franceză din secolul, cu claritate și control în pasaje rapide detașate și scale pianissimo limpide Elevul său Lazare Lévy a scris: "Uimitoarea precizie a Jocul [Diémer], trilurile sale legendare, sobrietatea stilului său, l-au făcut excelent pianist pe care l-am admirat cu toții Gabriel Fauré ( - ) a fost un compozitor și pianist francez Și-a făcut o rolă Pavane opus , iar interpretarea sa are un grad de întârziere a melodiei și arpeggiată Carl Friedberg - a fost un pianist german A studiat pianul cu James Kwast și cu Clara Schumann la Conservatorul Hoch din Frankfurt A devenit profesor acolo și mai târziu la Conservatorul din Köln Din până la pensionarea sa în , el a fost profesor principal de pian la Institutul de Artă Muzicală din New York, care mai târziu a devenit Școala de Muzică Juilliard Elevii săi au inclus Malcolm Frager, Bruce Hungerford, William Masselos și Elly Ney Cariera lui Friedberg ca interpret a cuprins peste de ani ani atât în Europa cât și în America A debutat în cu Viena Orchestra Filarmonicii sub conducerea lui Mahler În , el susținuse un recital al lui Brahms prezența compozitorului care i-a admirat foarte mult jocul și l-a antrenat ulterior privat cu privire la interpretarea lucrărilor sale pentru pian Friedberg a dobândit și un nume ca a muzician de cameră Deși avea un repertoriu larg, numele său a devenit deosebit asociat cu muzica lui Beethoven, Schumann și Brahms Devreme, emis mai multe role de pian În cursul anului , cu doi ani înainte de moartea sa, Friedberg a înregistrat o numărul de lucrări pentru pian care au fost lansate pe LP Mai multe materiale au fost publicate în Se spune că înregistrările sale sensibile și extrem de detaliate ale lui Brahms oferă minunate o perspectivă asupra stilului pe care Brahms însuși l-a aprobat Arthur Friedheim ( - ) a fost un pianist rus Era elevul preferat al lui Liszt și a înregistrat zece dintre lucrările lui Liszt pe rol și a realizat, de asemenea, o serie de discuri A lui interpretarea Sonatei Liszt în prezența compozitorului întâlnită cu cea a compozitorului aprobare, dar, din păcate, înregistrarea lui de rulare a Sonatei nu a apărut și poate fi pierdut Jocul lui pe rolele supraviețuitoare este destul de lipsit de manierisme Ignaz Friedman ( - ) a fost un pianist și compozitor polonez și un elev al lui Riemann, Leschetizky și Busoni Fusese un copil minune Stilul lui era liniștit și fără efort și era impregnat de un simț al ritmului și al culorii Interpretarile lui despre Chopin, în special mazurcile, sunt considerate de mulți ca fiind de neîntrecut Rahmaninov l-a plasat alături de Godowsky, Rosenthal, Josef Hofmann și Joseph Lhevinne Friedman a susținut peste de concerte de-a lungul carierei sale, deși uneori a primit Recenzii calde în America în anii următori, pe măsură ce criticii au ajuns să prefere stilul modernist a cântării la pian A lăsat o moștenire înregistrată a lui Beethoven, Mendelssohn, Chopin și Grieg, a compus piese pentru pian și a editat de Chopin, Schumann și Liszt La începutul celui de-al Doilea Război Mondial Friedman a întreprins un turneu de concerte în Australia El s-a stabilit la Sydney, a predat și a susținut concerte, dar a trebuit să se retragă de la platforma de concerte în din cauza paraliziei parțiale a mâinii stângi Nu s-a întors niciodată în Europa și a murit în Sydney în Arthur de Greef ( - ) a fost un pianist belgian și a fost elev Liszt de la regretatul Anii până în anii A avut o prietenie de treizeci de ani cu Grieg, care îl considera ca fiind cel mai bun interpret al compozițiilor sale De Greef se remarcă printre elevii lui Liszt și într-adevăr din partea aproape tuturor din generația sa, pentru abordarea sa modernă a interpretării Jocul lui a fost obiectiv și a prefigurat abordarea de mare a lui Artur Rubinstein delicatețe dar o anumită simplitate rece De Greef a realizat un disc al lui Grieg în "Ziua nunții la Troldhaugen", așa cum a făcut însuși compozitorul în În acel disc de Greef a folosit arpeggiata în secțiunea de mijloc, așa cum a făcut și în discul său Chopin G bemol vals major De Greef a realizat un disc cu Concertul pentru pian major Liszt A și Emil von Sauer a făcut discuri cu ambele concerte Liszt, dar în rest, niciun elev Liszt nu a înregistrat Liszt concerte De Greef a realizat, de asemenea, un disc cu Concertul pentru pian Grieg și cu Saint-Saëns Nu pentru ambele pentru care a fost un interpret celebru și a primit aprobarea de compozitorii lor respectivi A făcut o rolă din poloneza Liszt nr în mi major în căruia îi oferă o performanță puternică Conține o serie de modificări, probabil autorizat de Liszt însuși, ținând cont de faptul că de Greef a fost elev Liszt și poloneza era o piesă foarte populară în zilele lui Liszt Edvard Grieg ( - ) a fost un compozitor și pianist norvegian I-a arătat concert de pian pentru Liszt care l-a cântat la vedere În Grieg a realizat un disc cu Nunta sa Zi la Troldhaugen, dar, din moment ce conține doar reluarea, măsura, dacă există, a lui manierismele din secțiunea de mijloc este necunoscută În a făcut și discuri din Amintiri, La primăvară, Papillon și Sonata sa în mi minor În el din nou a înregistrat Papillon, de data aceasta pe rol Există o cantitate destul de mare de rubato în jocul lui, dar nu multe manierisme Alfred Grünfeld ( - ) a fost un pianist austriac și a fost primul pianist din importanță, cu excepția lui Brahms, de a face înregistrări, pe care a început să le facă în cu înregistrări cilindrice, iar mai târziu cu discuri și role A fost cel mai important pianist din Viena la sfârșitul anilor și începutul anilor și a făcut turnee în Europa, Rusia și America Din existenta programe de concerte se pare că a interpretat opere majore de Bach, Beethoven, Chopin, Schumann, Brahms și Grieg și a fost un pianist cu intelect și virtuozitate Înregistrarea pe disc din a lui Wagner/Liszt Liebestod arată secolul al XIX-lea abordarea lui Wagner la cea mai intensă Grünfeld cântă aici, ca în piesele lui Chopin, Schumann, Brahms și Grieg, oferă ample dovezi ale practicii performative și manierisme folosite de pianiștii născuți în secolul al XIX-lea Apropierea lui de Chopin a mazurcilor și valsurilor transmite o sonoritate vieneză distinctă Grunfeld știa personal Brahms, Leschetizky și Johann Strauss II A fost un compozitor prolific de scurtmetraje piese de caractere și transcripții eficiente includ valsuri de Strauss Josef Hofmann ( - ) a fost un pianist polonez/american A fost unul dintre cei mai mari pianul minune din istoria muzicală și este uneori descris drept "primul modern pianist A fost elevul lui Moritz Moszkowski și Anton Rubinstein discul lui Hofmann iar rolele arată virtuozitatea și perfecțiunea jocului său Absența manierismelor în jocul său prezintă un interes deosebit având în vedere data nașterii sale, deoarece nivelul de manierismele erau deosebit de ridicate la pianiștii născuți înainte de Rachmaninoff a privit Hofmann ca cel mai mare pianist vreodată și i-a dedicat celui de-al treilea concert pentru pian lui Hofmann care însă nu l-a executat niciodată Hofmann a făcut câțiva cilindri Edison privați la Studioul Menlo Park în la vârsta de zece ani, făcându-l astfel pianistul care a înregistrat vreodată Performanța lui Hofmann pe discul lui Chopin Berceuse este rapidă, dar perfectă din punct de vedere tehnic Audio/video-ul său cu preludiul minor Rachmaninoff Do sharp este un model de claritate și Control Vladimir Horowitz ( - ) a fost un pianist polonez/american El a avut unul dintre cea mai lungă și mai de succes carieră de interpretare și înregistrare vreodată, deși a fost rupt de câteva perioade lungi departe de sala de concert și studioul de înregistrări A lui interpretarea lui Chopin și Liszt a inclus cantități mari de manierism și rubato A lui interpretarea lui Clementi și Scarlatti a fost foarte apreciată Mieczyslaw Horszowski ( - ) s-a născut la Lwów, pe atunci Polonia ocupată de Austria, și a fost inițial predat de mama sa, o elevă a lui Karol Mikuli (el însuși un elev al lui Chopin) A devenit elevul lui Theodor Leschetizky la Viena la vârsta de șapte ani (Leschstizky studiase cu elevul lui Beethoven Carl Czerny) În a cântat la pianul lui Beethoven concertul nr la Varșovia și la scurt timp după aceea a făcut turnee în Europa și America în copilărie minune În , tânărul Horszowski a jucat pentru Gabriel Fauré și l-a cunoscut pe Saint-Saëns Grozav În și-a pus cariera de interpret în așteptare, dar mai târziu a revenit pe scena concertelor și s-a stabilit la Milano după primul război mondial După al Doilea Război Mondial a dat recitaluri de muzică de cameră cu Pablo Casals, Alexander Schneider, Joseph Szigeti și Cvartetul din Budapesta Din a locuit în New York City În a dat un ciclu de Întreaga lucrare solo pentru pian a lui Beethoven la New York și în la pianul lui Mozart sonate Repertoriul său a inclus Honegger, d'Indy, Martinu, Stravinsky, Szymanowski și Villa-Lobos A predat la Institutul Curtis din Philadelphia, numărându-se printre ai lui elevii Richard Goode, Anton Kuerti, Murray Perahia, Peter Serkin și Steven DeGroote Horszowski a avut cea mai lungă carieră din istoria artelor spectacolului și a continuat cântând până cu puțin timp înainte de moartea sa în Philadelphia, cu puțin timp înainte de a împlini ani A fost înregistrat pe scară largă și interpretarea lui Chopin până la ultima a inclus diverse manierisme de secol al XIX-lea Leslie Howard ( - ) este un pianist și compozitor australian, rezident la Londra În , pentru a marca centenarul morții lui Liszt, Howard a susținut o serie de zece recitaluri Liszt în Wigmore Hall din Londra, care a compus din versiunile finale ale întregului solo original al lui Liszt ieșire de pian După aceasta, Howard a înregistrat toate lucrările pentru pian ale lui Liszt, inclusiv aranjamente și versiuni anterioare și toate lucrările lui Liszt pentru pian și orchestră The Seria a avut de CD-uri, iar ultimul CD a fost lansat pe octombrie , ziua de naștere a lui Liszt Au fost lansate CD-uri ulterioare pe măsură ce manuscrise Liszt au ieșit la lumină Howard a asigurat acuratețea textului și lipsa de manierism în înregistrările sale Liszt El este activ ca artist de înregistrări și concerte, compozitor, editor și aranjator Raoul Koczalski ( - ) a fost un pianist și compozitor polonez A susținut concerte la la șapte ani, iar la nouă cânta în marile orașe europene A studiat la conservator din Lwiw cu Karl Mikuli ( - ) A fost ultimul elev al lui Mikuli și Mikuli a avut o grijă deosebită să-i transmită tradiția Chopin Mikuli fusese Elevul și asistentul polonez favorit al lui Chopin și sa dedicat singur, după moartea lui Chopin în , pentru păstrarea tradiției Chopin Mikuli a publicat ediții atente ale muzicii lui Chopin, ținând cont de instrucțiunile copioase de compozitor, pe care l-a transmis elevilor săi Această ediție, acum publicată de Schirmer, este încă disponibil și folosit astăzi și, în special, prefața lungă de Mikuli este un ghid unic al tradiției Chopin Spectacolele lui Koczalski pe discul Nocturnul Chopin în mi bemol opus nr și Nocturnă în re bemol opus nr au întârzierea melodiei la prima notă a fiecărei batai și un accent agogic la fiecare bataie sau secundă baton, de obicei la prima bătaie, cu cantități mari de rubato Există o cantitate bună de arpegiată în acordurile de la mâna stângă ale Nocturnei în mi bemol, dar nu arpeggiată în cele două note acorduri în mâna dreaptă a Nocturnei în re bemol Koczalski se inseră în Nocturn mi bemol câteva pasaje extra ornamentale urmând o tradiție Chopin prin Mikuli În discul său din Trois Nouvelles Etudes de Chopin, înregistrate în , primele două (fa minor și la bemol) sunt pline de rubato și întârziere de melodie Al treilea (re bemol) este jucat destul de vioi, poate să se potrivească pe disc și este redat destul de direct ținând cont de faptul că pianistul trebuie să o facă concentrați-vă pe a juca legato și staccato simultan în mâna dreaptă, ceea ce face lasă multă libertate pentru inserarea rubato-ului sau manierismelor Koczalski a fost luat în considerare unul dintre cei mai mari interpreți ai muzicii lui Chopin și unul dintre cei mai mari pianiști ai săi timp, dar el este în mare parte necunoscut astăzi Aceste discuri sunt printre cele mai importante documente supraviețuitoare ale tradiției Chopin Frederic Lamond ( - ) a fost un pianist scoțian și elev Liszt În ziua lui până când a fost înlocuit de Artur Schnabel, a fost privit drept preeminentul Beethoven pianistul și discul său din Sonata "Appassionata" este lipsit de manierisme Rolul lui de Cel de-al treilea Liebestraum al lui Liszt este plin de întârzieri de melodie, iar tempo-ul lui este lent Theodor Leschetizky ( - ) a fost un pianist, profesor și compozitor polonez De la un la vârstă fragedă a fost recunoscut ca un minune și, după ce a studiat la Viena cu Carl Czerny (elevul lui Beethoven) și Simon Sechter, a devenit profesor la vârsta de paisprezece ani De la optsprezece ani era un virtuoz cunoscut în cercurile muzicale vieneze in afara de asta interpretând, a devenit un profesor de pian foarte influent, mai întâi la Sankt Petersburg Conservatorul, pe care l-a fondat împreună cu Anton Rubinstein, iar ulterior la Viena Elevii săi au inclus mulți dintre pianiștii renumiți ai timpului lor, cum ar fi Fanny Bloomfield-Zeissler, Katharine Goodson, Ignaz Friedman, Ignacy Paderewski, Artur Schnabel, Alexander Brailowsky, Ossip Gabrilowitsch, Benno Moiseiwitsch, Mark Hambourg, Elly Ney, Severin Eisenberger și Mieczyslaw Horszowski Mai mulți elevi au remarcat, de asemenea, profesori, inclusiv Isabelle Vengerova, Anna Langenhan-Hirzel, Richard Buhlig și Czeslaw Marek Leschetizky a fost și compozitor, având în subordinea lui numește peste șaptezeci de piese pentru pian, două opere, mai multe cântece și un pian cu o singură mișcare concert Leschetizky nu a făcut nici un disc, dar și-a făcut niște role de pian compoziții și o rolă din Nocturna Chopin în re bemol major opus nr Lui interpretarea Nocturnei Chopin are o mulțime de accente agogice care întârzie melodia, rubato și arpeggiata acordurilor din mâna dreaptă cu două note, precum și un număr de bas dublari Impresia generală este a unei performanțe de modă foarte veche Mischa Levitzky ( - ) (scris și Levitzki) a fost un pianist american de frunte din ziua lui, a făcut numeroase transcripții și a compus o serie de piese de salon atractive Levitzky a studiat pianul la Varșovia cu Aleksander Michalowski, făcându-și debutul la vârsta de opt ani în Anvers A studiat din până în la Institutul de Artă Muzicală la New York, unde a fost elevul lui Sigismund Stojowski Levitzky și-a completat-o pe a lui Studii de pian în la Liceul de Muzică din Berlin, lucrând cu Ernst von Dohnányi, unde a primit Premiul Mendelssohn Până în acel moment, cântase în toată Europa și Scandinavia Și-a făcut debutul american la New York în , apoi și-a făcut domiciliul permanent în Statele Unite și mai târziu a devenit cetățean american Levitzky a susținut concerte în întreaga lume până la momentul morții sale Și-a făcut o rolă compoziție "Nimfa fermecată" în care jocul său avea un mare farmec, un grad de anticiparea melodiei și un vals vienez A realizat o serie de discuri Deoarece el a murit la începutul lui patruzeci de ani, într-o perioadă în care America era preocupată de al doilea Război Mondial, a fost uitat în mare măsură după moartea sa Georg Liebling ( - ) a fost un pianist german și elev Liszt A făcut un disc Liszt și două role Liszt, Rapsodia maghiară nr și Valsul de la Faust El probabil că a interpretat această rapsodie la un masterclass Liszt pe august Ambele spectacolele sunt foarte libere și pline de manierisme Nicholas Medtner ( - ) a fost un pianist și compozitor rus/englez El a înregistrat o serie de compoziții proprii pe rolă și disc Nu arată manierism Sophie Menter ( - ) a fost o pianistă germană și a fost una dintre cele două sărbători ale lui Liszt eleve feminine, cealaltă fiind Vera Timanoff Menter nu a făcut niciun disc, ci a făcut un numărul de role Liszt, inclusiv o rolă din Liszt/Mendelssohn "On Wings of Song" în pe care ea a folosit un grad vizibil de întârziere a melodiei Aleksander Michalowski ( - ) a fost un pianist polonez și a fost unul dintre primii pianiștii să înregistreze pe disc A fost predat de Ignaz Moscheles (discipolul lui Beethoven și prieten al lui Mendelssohn și Chopin) și Carl Reinecke, și apoi de Carl Tausig (producția lui Liszt cel mai mare elev) Mai târziu a cerut sfaturi despre interpretarea lui Chopin de la elevul lui Chopin, Carl Mikuli și, de asemenea, de la Liszt (care și-a susținut cu entuziasm interpretarea lui Chopin) Michalowski și-a petrecut cea mai mare parte a vieții ca profesor la Varșovia A predat-o pe Wanda Landowska, Mischa Levitsky și Vladimir Sofronitsky și i-au dat, de asemenea, câteva lecții lui Heinrich Neuhaus În a realizat discuri cu Poloneză în La major și Preludiu în Do minor Chopin, Schubert/Liszt Soirees de Vienne și a parafrazării sale a valsului "minut" În Schubert/Liszt el surprinde melodia vieneză subtilă, își etalează virtuozitatea și la un moment dat point folosește arpeggiata de mai multe ori José Vianna da Motta ( - ) a fost un pianist portughez, editor și elev Liszt El a făcut discuri Liszt și role Liszt și o rolă de Scherzo în mi major al lui Chopin, care a fost jucat cu sensibilitate Vladimir de Pachmann ( - ) a fost unul dintre primii care au înregistrat pe disc și rolă și a fost cel mai timpuriu pianist care a lăsat o moștenire considerabilă de discuri ușor disponibile El a fost reputat a fi un artist extrem de sensibil și cel mai mare jucător de Chopin al timpului său El l-au întâlnit pe Liszt de mai multe ori și s-au auzit cântând compozițiile lui Liszt Liszt a admirat foarte mult interpretarea lui Pachmann în special a compozițiilor lui Chopin după una recital de Pachmann, Liszt a spus că publicul tocmai auzise cum Chopin însuși jucat Discurile și rolele lui Pachmann îl arată că joacă plin de manierism și rubato și uneori neregulate El oferă o performanță sensibilă și oarecum manierată pe rol La Leggierezza de Liszt, care ne poate da o idee despre stilul interpretativ pe care Liszt aprobat în interpretarea propriilor compoziţii Ignacy Paderewski ( - ) a fost un pianist și compozitor polonez A făcut numeroase discuri și role de compoziții de Chopin și Liszt și ale propriilor compoziții Arpeggiata este foarte evidentă, depășită, poate, doar de elevul său Ernest Schelling Egon Petri ( - ) a fost un pianist german/american de origine olandeză El a fost elev al lui Busoni și specializat în lucrările lui Bach, Liszt și Busoni A făcut o rolă a Fântânilor lui Liszt din Villa d'Este Joseph Pizzarello ( ??-?) a realizat o înregistrare în cilindru în a Nocturnului Chopin din Fa diesis major opus nr Aceasta este "o înregistrare foarte rară din secolul al XIX-lea a unui solo la pian pe o înregistrare extrem de rară din laboratorul de fonograf din New York al lui Gianni Bettini În anii , genialul și inventiv Gianni Bertini și-a operat New York-ul laborator de fonograf ( Fifth Avenue) în care a putut aduce multe dintre cele mai mari lumini sociale și artistice ale orașului Au fost sute de înregistrări neprețuite creat în studiourile sale folosind echipamentul său personalizat de înregistrare Doar câteva dintre ele înregistrările comerciale la prețuri premium supraviețuiesc astăzi Bettini a adus multe dintre cele mai bune ale sale Înregistrările cu el în Europa, unde se crede că majoritatea au fost distruse în timpul Primului razboi mondial Practic un accesoriu în scop de acompaniament, în acest timp pianul a fost rar evidențiat în înregistrările solo În parte, acest lucru sa datorat sentimentului că pianul a înregistrat slab, mai ales în intervalele inferioare - o percepție pe care Bertini, care cu a lui Accentul caracteristic italian anunță această selecție, demonstrează că nu a fost neapărat așa În această copie, fonograful tăiat (duplicat) a fost oprit înainte de nota finală terminase, creând un efect de accelerare a tonului ' Catalogul National Conservatorul ( - ) (on-line) arată că directorul de atunci era "Dr Antonin Dvorak", că în fruntea listei profesorilor de pian se afla celebrul elev Liszt "Mr Rafael Joseffy" și că "Monsieur Joseph Pizzarello" a predat "Solfeggio" și a fost 'Acompaniator' Nu au fost afișate alte detalii despre Joseph Pizzarello și în special ale lui anii de naștere și de moarte sunt necunoscuți scriitorului de față Importanta acestui lucru înregistrarea cilindrului este că a fost făcută în secolul al XIX-lea și este una dintre cele mai vechi înregistrările solo la pian au ajuns până la noi Pizzarello a folosit o cantitate mare de anticiparea melodiei și o cantitate medie de arpegiată Până la pedalarea în performanța capturată pe înregistrarea cilindrului este în cauză, nu a fost posibil să deduce orice din cauza subtilității sunetului înregistrat Francis Planté ( - ) a fost un pianist francez și a fost cel mai important din Franța pianist în secolul al XIX-lea, după Chopin Și-a început viața de concert la vârsta de șapte la Paris când Chopin cânta și el și l-ar fi auzit pe Chopin cântând În anii a cântat în duete cu Liszt și Saint-Saëns A înregistrat câteva discuri la vârsta de optzeci și nouă de ani Acestea au inclus o serie de studii Chopin și arată ale lui jucând să fie clar, precis și lipsit de răsfăț romantic Lev Pouishnov ( - ) a fost un pianist rus A făcut o serie de role de pian Lucrările pentru pian ale lui Debussy și o rolă din Valsul Naïla de Delibes/Dohnányi Serghei Prokofiev ( - ) a fost un compozitor și pianist rus și unul dintre cei mai importanți compozitori ai secolului al XX-lea Stilul său de pian a exploatat posibilitățile de percuție a pianului Prokofiev a fost solist al Orchestrei Simfonice din Londra, dirijat de Piero Coppola, în prima înregistrare a celui de-al treilea concert pentru pian, înregistrată la Londra în Iunie De asemenea, a înregistrat o parte din muzica sa solo pentru pian, inclusiv Sugestia Diabolique și unele dintre Visions Fugitives, la Paris în Raoul Pugno ( - ) a fost un pianist francez remarcat pentru interpretările lui Chopin și a fost și compozitor Și-a tăiat primele discuri în și astfel a fost al doilea pianist, după Alfred Grunfeld, să taie discuri A înregistrat douăzeci de părți, dar se spune că abia sunt ascultabile pentru că au fost tăiate pe o plată defectă A făcut și o rolă de pian Nocturnul Chopin în fa diesis major opus nr Pugno a crezut că această nocturnă este jucat de obicei prea repede "Tradiția a fost transmisă de profesorul meu George Mathias care însuşi a studiat-o cu Chopin şi mi se pare că marcajul metronomului ar corespunde mai bine unei bare la / decât timpul de / indicat L-am jucat la la tremur ' Serghei Rachmaninoff ( - ) a fost un pianist și compozitor rus/american El a fost activ ca artist de concert și înregistrări până la moartea sa și a fost primul major compozitorul/interpretul să lase un număr mare de compoziții ale sale înregistrate El a înregistrat toate cele patru concerte ale sale pentru pian și Rapsodia pe o temă a lui Paganini, după adoptarea înregistrării electrice Înainte de , el a înregistrat o serie de preludii, studii și transcrieri pe disc și rolă Incisivitatea și controlul lui ritmic, ale lui acuratețea, vocea sa proeminentă a notelor de melodie și a acordurilor sunt în dovadă El a folosit, de asemenea, rubato și manierisme, inclusiv arpeggiata, ca în varianta a optsprezecea a Rapsodia lui Maurice Ravel ( - ) a fost un compozitor și pianist francez basc perioada impresionistă, cunoscută în special pentru subtilitatea, bogăția și poignitatea sa muzică Deși nu este un compozitor prolific, muzica sa pentru pian, camera și orchestrală au devin elementele de bază ale repertoriului concertelor Ravel și-a făcut o serie de rulouri compoziții printre care Toccata din Le Tombeau de Couperin, Oiseaux Tristes din Oglinzi, Pavane pour une Enfante Défunte, Sonatine, Jeux d'eau, La Vallée des Cloches, Ondine și Le Gibet de la Gaspard de la Nuit și Valses Noble et Sentimentales Carl Reinecke ( - ) a fost un pianist german El este cel mai cunoscut în zilele noastre, dacă este deloc, ca compozitor, dar a fost cel mai în vârstă pianist care a angajat orice interpretare într-o înregistrare Nu a făcut discuri acustice, dar a făcut o serie de rulouri, inclusiv o înregistrare în ianuarie a Ecossaisei Beethoven în mi bemol Acesta a fost unul dintre primele piane cu reproducere rulouri făcute vreodată Reinecke avea optzeci și unu la acea vreme și viața lui se suprapunea de trei ani cu cea a lui Beethoven însuşi Performanța lui Reinecke surprinde caracterul și spiritul a dansului și arată o anumită libertate de ritm inclusiv ruperea acordurilor și părți una de cealaltă Alfred Reisenauer ( - ) a fost pianist, născut în Norvegia și a fost elev Liszt pentru mai mulți ani Nu a făcut niciun disc, ci a făcut trei role Liszt De asemenea, a înregistrat Chopin Berceuse pe rolă Jocul lui era ritmic foarte liber Moriz Rosenthal ( - ) a fost un pianist polonez A fost un elev Liszt și a auzit des Liszt joacă operele lui Liszt și Chopin Rosenthal a realizat o serie de discuri Liszt dar nu a făcut nicio rolă Liszt A jucat cu strălucire, perfecțiune și farmec Discul lui Studiul în la plat din "Trois Nouvelles Etudes" de Chopin este plin de expresie rafinată și rubato Jocul lui conținea manierisme Bertrand Roth ( - ) a fost un pianist german și elev Liszt Nu a făcut niciunul discuri dar a făcut o serie de role Liszt Arthur Rubinstein ( - ), pianist polono-american, (născut Artur) nu era rudă lui Anton Rubinstein La fel ca Claudio Arrau, Arthur Rubinstein avea un repertoriu foarte larg, a avut o carieră excepțional de lungă și celebrată atât ca artist de concert, cât și ca artist de înregistrări, și a fost o legătură importantă între școlile vechi și cele moderne, deși se pare niciunul dintre ei nu a practicat vreodată întârzierea melodiei sau arpeggiata Arthur Rubinstein a devenit cunoscut în principal pentru interpretările sale ale concertelor pentru pian și ale muzicii de pian ale Chopin, deși a interpretat și a înregistrat pe Schumann, Liszt, Brahms și Grieg A lui înregistrările lui Chopin au fost larg răspândite și admirate, iar interpretarea lui Chopin a fost remarcat pentru rafinamentul și delicatețea sa, și chiar pentru o anumită răcoare, cu un complet lipsa manierismelor Camille Saint-Saens ( - ) a fost un pianist și compozitor francez și a fost un apropiat prieten și coleg muzical al lui Liszt, care a admirat cântarea lucrărilor lui Liszt pentru pian Saint-Saëns a înregistrat pe rolă o serie de compoziții proprii, precum și Chopin Nocturnă în fa diesis major opus nr Nu a înregistrat nimic pe disc în afară de o voce acompaniament Saint-Saëns a declarat adesea că nu-i plăcea "expresia", dar rulourile sale arată că în propria interpretare a folosit un grad corect de întârziere a melodiei și într-adevăr rubato Vassily Sapellnikoff ( - ) a fost un pianist rus A fost elevul lui Sophie Menter (ea însăși o elevă a lui Liszt) și a fost o prietenă apropiată a lui Ceaikovski, care a aprobat el ca interpret al operelor sale Sapellnikoff a făcut rulouri din spaniola Liszt Rapsodia și Liebestraum nr A promovat primul concert pentru pian al lui Ceaikovski și l-a înregistrat pe disc în Jocul lui a fost rafinat și a evitat pirotehnica extremă și a folosit arpeggiata în acordurile superioare ale introducerii și pe tot parcursul celei de-a doua subiectul expozitiei A făcut discuri cu Humoreske a lui Ceaikovski, a lui Balakirev Mazurca nr , Tabatura muzicală a lui Liadov, Scherzo în mi minor al lui Mendelssohn, Wagner/Liszt Spinning Song și propriul său Gavotte opus Cântatul lui a fost clar, natural și melodică Emil von Sauer ( - ) a fost un pianist și compozitor german și elev Liszt El a înregistrat un număr de role Liszt și, spre sfârșitul vieții, a înregistrat ambele Liszt concerte pentru pian pe disc Xaver Scharwenka ( - ) a fost un pianist și compozitor german L-a cunoscut pe Liszt la intervale destul de regulate în timpul anilor și și au călătorit adesea până la Weimar pentru a se amestecă în cercul lui Liszt A urmat cursurile de master ale lui Liszt la Weimar în , dar nu par să fi jucat la ei Rolul său de Ricordanza lui Liszt îl arată cum joacă au fost rafinate și muzicale A înregistrat faimosul său dans polonez în mi bemol minor disc și rolă Ernest Schelling ( - ) a fost un pianist american A fost elevul lui Paderewski și chiar a depășit utilizarea de către profesorul său a arpeggiatei A făcut suluri din Sonata Liszt, unele a nocturnelor Chopin și o serie de compoziții proprii Joacă în rola lui al studiului Chopin opus nr în fa major a tratat-o extrem de muzical Artur Schnabel ( - ) a fost un pianist, compozitor, profesor și editor austriac El a studiat pianul cu Theodor Leschetizky și compoziția cu Eusebiu Mandyczewski care era prieten cu Brahms S-a specializat în interpretarea muzicii de pian a Beethoven, Schubert și Brahms La acea vreme sonatele pentru pian Schubert nu erau cunoscute pe scară largă și Schnabel a ajutat să le facă mai cunoscute A fost primul pianist pentru a înregistra Sonatele Beethoven complete și interpretarea sa s-a bazat pe un savant analiza surselor originale și reticența de a accepta "tradițiile" cântării la pian A lui ediția cu note de subsol a Sonatelor Beethoven a fost sărbătorită la vremea sa și este încă foarte apreciat De asemenea, a înregistrat cele cinci concerte pentru pian Beethoven a lui Schnabel tempo-urile din mișcările rapide ale Sonatelor Beethoven aveau tendința de a fi pe latura rapidă și în mişcările lente pe partea lentă Jocul general al lui Schabel a fost remarcat pentru ea intelectualitate și profunzime spirituală și nu conținea manierisme din secolul al XIX-lea Alexander Siloti ( - ) a fost un pianist rus/american, de ascendență italiană și a fost un elev Liszt Nu a făcut niciun disc comercial, dar a făcut două role Liszt Solomon ( - ) a fost un pianist englez El a fost considerat în vremea lui drept unul dintre interpreți de frunte și artiști de înregistrare în special ai operelor lui Beethoven A lui jocul avea precizie și claritate și era lipsit de manierisme A făcut o minunată discul lui Chopin Berceuse Cariera lui a fost, din păcate, întreruptă de boală Benhard Stavenhagen ( - ) a fost un pianist și compozitor german și a fost un Liszt elev El nu a făcut niciun disc, cu excepția posibilului unui disc Chopin de când a fost pierdut El a făcut o număr de role Liszt în care jocul său era liber din punct de vedere ritmic și conținea multe manierisme Constantine von Sternberg ( - ) a fost un pianist german și elev Liszt El a facut nu face nici un disc Nici nu a făcut nicio rulouri Liszt Vera Timanoff ( - ) a fost o pianistă rusă și a fost una dintre cele două sărbători ale lui Liszt eleve feminine, cealaltă fiind Sophie Menter Timanoff nu a făcut nici un disc dar a făcut o rolă Liszt, din prima Rapsodie maghiară Dacă acest lucru este foarte devreme și foarte rar, rola reprezintă cu exactitate jocul ei, apoi a fost foarte liber ritmic în această piesă Timanoff a realizat, de asemenea, o serie de role din compozițiile compozitorilor ruși, inclusiv fostul ei profesor Anton Rubinstein Josef Weiss ( - ) un pianist german/maghiar și se spune că ar fi fost un Liszt elev A făcut discuri Liszt și role Liszt și se spune că a fost interpretarea sa înregistrată neregulat METODE DE ÎNREGISTRARE Toate înregistrările făcute înainte de au fost realizate prin procesul acustic Un pian vertical cu toată acoperirea posibilă a fost îndepărtată, a fost susținută de un corn Sunetul a fost canalizat către a diafragmă atașată la un ac care a gravat undele sonore pe o ceară rotativă cilindru sau disc Din cauza lipsei de microfoane sau a oricărei amplificari electrice, pianistul din primele zile a fost instruit să cânte cât mai tare cu putință sau deloc umbrirea și pentru a restricționa utilizarea pedalei atunci când mâinile erau apropiate Superior iar frecvențele sonore mai joase erau practic inexistente Înregistrări timpurii, chiar și cu toate aceste limitări, încă ne pot oferi o imagine rezonabil de precisă a multor aspecte ale a interpretarea pianistului În primele zile, gramofonul era considerat a fi puțin mai mult decât o jucărie și mare artiștii vremii nu doreau să coboare la nivelul perceput pentru a face înregistrări Nu până când marii cântăreți Caruso, Melba și Patti au lansat discuri și au lăudat virtuțile lui gramofonul a atras pe larg alți muzicieni de prim rang Cântarea voce, în special vocea de tenor, înregistrată remarcabil de bine cu acest proces primitiv Înregistrările la pian înainte de nu au avut însă foarte mult succes, iar majoritatea discurilor din de data aceasta a folosit pianul ca acompaniament pentru un cântăreț Din aproximativ multe dintre aceste probleme tehnice au fost rezolvate și s-a înregistrat o îmbunătățire a sunetului înregistrat Editarea nu exista în acele vremuri, iar îmbinarea cu bandă avea mulți ani în viitor Minor degetele, și unele majore, au fost lăsate înăuntru și ascultătorii s-au obișnuit cu zilele moderne perfecțiunea înregistrată primește adesea o zguduire la început Cei care asista la multe recitaluri live, cu toate acestea, adaptați-vă rapid la numărul relativ scăzut de note ratate de la început artiști de înregistrare Un alt dezavantaj a fost timpul scurt de joc Un disc de zece inci de rpm a rulat timp de / minute și un disc de inci timp de / minute Piesele mai lungi erau răspândite peste necesar numărul de fețe și, în practică, majoritatea pieselor înregistrate montate pe o singură față fără întrerupere De la sfârșitul anilor , discurile de rpm au fost înlocuite treptat cu discuri de rpm și rpm, iar de la sfarsitul anilor acestea au fost, la randul lor, treptat inlocuite de compact disc-uri cunoscute ca CD-uri Multe înregistrări semnificative din punct de vedere istoric sau artistic au fost de-a lungul anilor transferate la rândul lor pe medii de discuri ulterioare Pianiștii între și aproximativ au realizat și reproduceri de înregistrări de pian REGULAMENT Reglarea periodică a acțiunii unui pian este esențială Aceasta implică nivelarea tastelor, fixarea oricăror părți de acțiune rupte și punerea fiecărei părți de acțiune în poziția corectă A Pianul reglat corespunzător are un răspuns la atingere și un ton uniform gradat pe tot parcursul busola acestuia Reglarea trebuie efectuată de un acordator de pian calificat REISENAUER Alfred Reisenauer ( - ) s-a născut la Königsberg, Norvegia, la noiembrie și a murit în camera sa de hotel la Libau, Rusia, la octombrie , după ce a dat o orbire recital A studiat cu Köhler în copilărie, apoi a studiat cu Liszt de la vârsta de doisprezece ani și a debutat la Roma în Cu o pauză de câțiva ani, timp în care a studiat Drept la Leipzig, a fost elev al lui Liszt După moartea lui Liszt în și-a reluat-o pe a lui cariera de concert În scurta sa carieră a susținut peste de concerte Ca și alți proeminenti Elevii Liszt, Reisenauer a devenit dependent de alcool și în timpul turneului a consumat Șampanie Jocul lui Reisenauer a fost caracterizat de o perspectivă academică, precum și de o execuție strălucitoare Era cunoscut în întreaga lume ca unul dintre cei mai străluciți dintre elevii de mai târziu ai lui Liszt Numeroasele sale turnee la pian l-au dus în multe țări, inclusiv în Siberia și Asia Centrală George Bernard Shaw l-a auzit la Londra în , dar a considerat că a achiziționat un uriașă suprafluență de putere tehnică pe care era hotărât să o elimine mai degrabă în viteză decât se credea Reisenauer s-a întors la Londra în când a jucat rolul lui Beethoven Concertul pentru pian nr în do minor la un concert al Filarmonicii A predat la Leipzig Conservator din până în și a apărut cu Orchestra din Philadelphia în Alfred Reisenauer a compus piese pentru pian și peste o sută de cântece Elevii lui au inclus Clarence Adler, Sergei Bortkiewicz, Josef Pembauer jnr, Anna Schytte și Sigfrid Karg-Elert Nu a făcut discuri, dar a făcut trei role Liszt: Rapsodii maghiare nr și și "Maiden's Wish" (după Chopin) RELAXARE Înainte de spectacol și din când în când în timpul antrenamentului, un pianist ar trebui să renunțe la ambele brațele lejer pe lângă corp și relaxează toți mușchii corpului în mod conștient și încet de la degetele de la picioare, în sus de picioare, trunchi, umeri și gât și apoi de la vârfurile degetele, sus fiecare braț până la umeri și gât DEMONTAREA Îndepărtarea unui pian ar trebui să fie efectuată de un expert în îndepărtarea pianelor deoarece este nevoie de forță de muncă și echipamente specializate Pianele sunt grele, dar delicate, instrumentele și îndepărtarea pianelor au dezvoltat tehnici speciale de transport atât mari, cât și montanti pentru a preveni deteriorarea carcasei și a mecanismului pianului A pianul cu coadă poate fi, în unele privințe, mai ușor de mutat decât un pian vertical, deoarece este picioarele pot fi de obicei îndepărtate NOTE REPETE Când notele sunt repetate într-o secvență scurtă-lungă (ritm punctat), prima notă este în mod normal, jucat mai ușor (încet) pentru a permite ritmului să iasă clar la fel cele două note scurte sau acorduri din ritmul polonezei sunt jucate mai ușor (încet) Notele repetate dintr-o melodie nu sunt în mod normal redate la același nivel dinamic, ci cu a nuanța unui crescendo, sau un diminuendo, sau un efect de umflare Nu este necesar să se schimbe degete cu note lente repetate REPEȚI Întreaga întrebare dacă ar trebui să cânte repetele marcate la pian compozițiile lui Haydn, Mozart, Beethoven, Schubert și ale compozitorilor de mai târziu este una supărată Regula la examenele de pian este să nu redați nicio repetare, dar acest lucru este din motive practice Compozitorii clasici au marcat mai întâi o repetare a expunerii într-o formă de sonată circulaţie Acest lucru pare să fi fost pentru că, în primele zile ale formei de sonată când ascultătorii nu erau obișnuiți cu forma sonată, repetarea expunerii imprimată pe ascultător structura și materialul tematic și a ajutat ascultătorul să înțeleagă piesa precum si sa se bucure din nou de muzica cuprinsa in expozitie clasic și compozitorii, probabil din aceleași motive, au marcat repetări ale recapitulărilor Compozitorii au omis în cele din urmă semnul de repetare pentru recapitulări și chiar acolo unde recapitularea este marcată pentru a fi repetată este rar ca un pianist să cânte repetarea În prima mișcare a Sonatei lui Beethoven în do minor opus "Pathétique", din cauza absența unui semn de repetare dal segno fie la începutul Mormântului, fie la începutul Allegro, s-a propus ca, contrar celor mai obișnuite practică, repetarea expoziției ar trebui să includă Mormântul de deschidere Acesta a fost a sugerat că faptul că tema Grave apare mai târziu în mișcare sprijină propoziție Trecerea înapoi la repetarea expunerii în prima mișcare a lui Chopin Sonata în si bemol minor opusul conține o progresie armonică urâtă care încurajează pianiștii să omite repetarea În tranziția din Sonata în si bemol major a lui Schubert există mai multe baruri care par deplasate și această împrejurare încurajează și pianiștii să facă omite repetarea O problemă similară nu apare în Sonata în si minor opus a lui Chopin În Menuet și Trio de compoziții clasice se observă de obicei repetări deși repetările din Minuet ultima dată sunt de obicei omise În mișcarea finală a Sonatei lui Beethoven în fa minor opusul "Appassionata" repetarea este aproape invariabil jucată Acest lucru a fost recomandat de Tovey și se pare esenţial pentru structura dramatică a mişcării şi pentru a evidenţia coda finală The Același comentariu s-ar putea aplica și pentru mișcarea finală a Sonatei lui Beethoven în do diesis opus minor nr "Lună de lună" Brahms pare să fi acceptat practica de a omite repetări în compozițiile sale când compoziția anume devenise bine cunoscută REPRODUCEREA PIANURILOR Reproducerea înregistrărilor cu role de pian reprezintă stiluri reale de interpretare din până în prezent pe la Ei fac acest lucru mai precis decât discurile din cauza restricțiilor impuse interpretând stiluri care au fost impuse în mod necesar pentru înregistrarea satisfăcătoare pe vechi discuri acustice de rpm În condiții optime, o înregistrare a rolului de pian cu reproducere oferă a rezultat muzical care nu poate fi distins cu ușurință de un spectacol live în sală de concert Reproducerea înregistrărilor cu role de pian ne oferă o legătură solidă cu interpretarea secolului al XIX-lea practică și o înregistrare auditivă fascinantă a modului în care celebrii pianiști ai vremii de fapt jucat Reproducerea pianelor și rolele lor au putut să se reproducă cu acuratețe nu numai notele și tempii dar și dinamica precisă și pedalarea folosită de artist de înregistrare Companiile de rulouri, precum Welte, au obținut mărturii scrise la timp de la artiștii de înregistrare care afirmă acest lucru "Modele în cântatul la pian, ca și în haine, se schimbă continuu, dar cântatul la pian este grozav rămâne așa, indiferent de stil și perioadă, și merită păstrat oriunde este posibil [Înregistrările Welte-Mignon prezintă] în ansamblu un aspect mai relaxat, personal, intim și un stil mai liber decât cel obișnuit în zilele noastre (Rafael Kammerer, The American Record Ghid, februarie ) - Nu poate exista nicio îndoială că biblioteca Welte-Mignon este un adjuvant indispensabil studiul istoriei interpretării muzicale În vederea de ansamblu, înregistrează schimbare continuă a stilurilor de interpretare și interpretare muzicală Ne oferă interpretarea individuală a pianiștilor și servește la plasarea și gruparea acestora în particularitatea lor epoci istorice În unele cazuri, oferă singurul indiciu cu privire la ceea ce jocul de anumite pianiștii din trecut a fost ca, și permite evaluări și comparații care ar fi altfel fi imposibil Oferă o privire revelatoare asupra modului în care compozitorii au interpretat propriile lucrări Pe scurt, Welte Mignon deschide o fereastră trecutul Este o documentație pe care niciun istoric nu își poate permite să o neglijeze Nici valoarea a înregistrărilor Welte doar istorice De asemenea, oferă o plăcere foarte reală și prezentă extinzând sfera experienței fiecărui iubitor de muzică ' (Albert Goldberg, critic Emeritus, Los Angeles Times, ) Acest citat și cel precedent provin din frontispiciu pentru Smith și Howe Referirea la Welte-Mignon poate fi, desigur extins la celelalte mărci de reproducere a pianelor și rolelor "Din ianuarie până în , au fost înregistrate un total de aproximativ de titluri [de către Welte- Mignon] Perioada cea mai fructuoasă și demnă de remarcat, cel puțin ca număr și prestigiu de artiștii clasici, au venit în primul an, , și în primele patru luni ale anului înainte ca Edwin [Welte] să plece în State Creditul parțial pentru succesul inițial îi aparține Hugo Poppers S-a întâlnit cu Karl Bockisch și Edwin Welte de la celebra firmă M Welte & Sons of Freiburg Acești trei bărbați au convenit să lucreze împreună la un anumit proiect Ei și-au imaginat un lucru minunat: un pian cu reproducere autonomă, care ar face-o înregistrează și apoi redă din nou toate compozițiile marilor maeștri; un instrument care putea înregistra și reproduce temperamentul și caracteristicile celor mai de seamă din lume pianiștilor Într-adevăr, aceasta a fost o idee admirabilă, dar a fost foarte greu de văzut cum va fi asta efectuate în practică Dacă un astfel de dispozitiv ar putea fi realizat, ar însemna că jocul artiștilor - ceva care ar dispărea în mod normal în aer - ar fi păstrate astfel încât să fie disponibile celor mai îndepărtați oameni în secolele viitoare The inventatorii au obținut un minunat succes cultural prin crearea incomparabilului Instrument Mignon - cu adevărat o operă de magie - care a reprodus geniile muzicale pentru toate generațiile să se bucure Acum a apărut o altă problemă care nu putea fi rezolvată decât într-un mod foarte delicat: cum ar primi Welte-Mignon cei mai de seamă muzicieni și maeștri muzicali? Mințile inventatorilor făcuseră ceva minunat Bun! Nu ar fi cel proeminent compozitorii și pianiștii celebri să fie neîncrezători față de un concurent? S-ar uita cu interes pentru Mignon, sau s-ar întoarce de la el, astfel încât să nu aibă succes si curand uitat? Hugo Popper a fost un om cu farmec și politețe Avea dreptate unul care să intereseze artiștii în noua invenție și să prezinte Mignon-ul din cele mai multe punct de vedere favorabil Cei mai mari pianiști au urmat invitația lui Hugo Popper de a veni la Leipzig toți au auzit și le-a plăcut Mignonul - și au devenit dornici să ofere o parte a lor performanta acestui instrument În salonul de înregistrări al lui Popper & Company din Leipzig s-au întâlnit mulți dintre cei mai de seamă pianiști ai lumii Recomandările, gândurile și emoțiile despre Mignon au fost toate înscrise într-o carte care stă ca un document al onoare inventatorilor ' (Sursa: Smith & Howe) Cele mai comune și mult mai puțin costisitoare, pianele și rolele lor nu au putut reproduce dinamica sau pedalarea proprie a artistului care înregistrează "Pianistul" ar putea, totuși, oferă propriul pedalat și folosește dispozitive pentru a varia tempo-ul și dinamica The primul pian, numit "pianolă" a fost scos la sfârșitul anilor de același eolian companie care a scos ulterior Duo-Art care reproduce pian și role nu cu mult înainte că Aeolian a scos un dispozitiv "push-up" (pianist robot) Cântătorul de pian ar putea, de asemenea fi jucat "normal", a fost mai convenabil și a înlocuit în curând dispozitivul "push-up" Aceeași succesiune de evenimente a avut loc mai târziu cu "vorsetzer" și reproducere pian Fiecare dintre diferitele mărci de pian a devenit cunoscută ca "pianolă" la fel cum aspiratorul a ajuns să fie numit "hoover" Suntem aici doar preocupați cu vărul aristocratic al cântătorului de pian, pianul care reproducea, deoarece era singurul care ar putea reproduce dinamica și pedalarea artistului care înregistrează Principalele companii de reproducere a pianelor și rolelor au fost Welte, Triphonola (Hupfeld), Duo-Art (Eolian) și Ampico Welte și Triphonola erau germani și Duo-Art și Ampico erau americani Numele "Ampico" a fost un acronim derivat din "Compania americană de pian" Pianele de reproducere și rolele lor au fost fabricate și emise din până la aproximativ , dar producția de atunci practic a încetat Aceasta a fost prilejuită de Mare Depresia și popularitatea tot mai mare a producției muzicale mai ieftine și mai convenabile Acest lucru s-a produs prin popularitatea tot mai mare a radioului și prin introducerea discuri înregistrate electric, care până în înlocuiseră vechile discuri acustice Reproducerea înregistrărilor la pian era foarte populară în vremea lor, dar atunci era în mare măsură uitat, ignorat sau tratat ca o curiozitate trecătoare Pe lângă faptul că este de valoare unică ca dovezi ale practicii anterioare și, prin urmare, fascinante din punct de vedere istoric, sunt și ele fascinant din punct de vedere muzical în sine Denis Condon din Newtown, Sydney, este o autoritate mondială în reproducerea pianelor și rolelor Colecția sa are peste opt mii de role de pian care reproduc, aproximativ patru mii fiind clasică, iar restul fiind muzică de dans Nu este cea mai mare colecție din lume dar este cea mai importantă datorită importanței istorice a clasicului componentă El a lucrat neîncetat în acest domeniu de peste cincizeci de ani și el a fost primul care s-a interesat sau a făcut vreo încercare de a păstra această valoroasă culturală moștenire El a făcut acest lucru prin achiziționarea de piane de reproducere, role de pian, cărți și cataloage și, la fel de important, prin reconstrucția, restaurarea și întreținerea pianelor, abilitățile pe care trebuia să le învețe singur Întotdeauna și-a împărtășit cu generozitate cunoștințele și entuziasmul cu ceilalți și a promovat de mulți ani plăcerea de reproducând muzică de pian prin spectacole periodice de seară bilunare în studioul său în Newtown, Sydney REUBKE Julius Reubke ( - ) s-a născut la Hausneindorf și a studiat la Conservatorul din Berlin În , talentul său compozițional și pianistic îl impresionase atât de mult pe Hans von Bülow că Bülow l-a recomandat personal lui Liszt Reubke a ajuns la Weimar în iar tânărul de douăzeci și unu de ani a devenit rapid favorit printre elevii Liszt de la Altenburg Acolo și-a scris și interpretat sonata pentru pian în si bemol minor, adică influențat de Sonata Liszt și este dedicat lui Liszt A fost publicat după Reubke's moarte Sonata pentru pian a lui Reubke este într-o singură mișcare cu un Andante maestoso central și a scherzo (allegro agitato) recapitulare Reubke a scris și cântat și el la orga sonata care este o parte consacrată a repertoriului pentru orgă Interpretarea lui Reubke a sonatei sale pentru pian la Altenburg a fost amintită de Richard Pohl: Cântându-ne sonata lui, așezat în forma lui caracteristică înclinată la pian, afundat creația sa, Reubke a uitat totul despre el; iar apoi ne-am uitat la el palid înfățișarea, la strălucirea nefirească a ochilor lui strălucitori, i-a auzit respirația grea și au fost conștienți de cât de oboseală fără cuvinte l-a copleșit după asemenea ore de entuziasm - noi bănuiam atunci că nu va fi cu noi mult timp La aflarea morții premature a lui Reubke din cauza tuberculozei, Liszt a scris o scrisoare de condoleanțe către tatăl lui Julius, Adolph Reubke, cunoscutul constructor de orgă: Weimar, iunie Stimate domn Permiteţi-mi să adaug aceste câteva rânduri de cea mai profundă simpatie poeziei lui Cornelius care dă astfel de cuvinte potrivite sentimentelor noastre de tristețe Într-adevăr, nimeni nu ar putea simți mai profund pierderea pe care Arta a suferit-o în Iulius al tău, decât cel care a urmat cu admirându-și simpatia nobilele, constante și reușite eforturi din acești ultimi ani și care va rămâne vreodată fidel amintirii prieteniei sale - cel care se semnează cu mare respect Cu sinceritate F Liszt Pianistul american și elevul lui Liszt, William Dayas ( - ), interpretat de Reubke's Sonata la un masterclass de la Weimar în în prezența lui Liszt care a fost vizibil mișcat Sonatele pentru orgă și pian ale lui Reubke au fost ambele înregistrate pe CD RISLER Edouard Risler ( - ) a interpretat Sonata Liszt la Centenarul Liszt de la Heidelberg în Saint-Saëns a scris: "Dacă trebuie acordat un premiu, ar trebui să-l dau lui Risler pentru măiestria sa interpretarea marii sonate în si minor A profitat din plin de ea în orice fel, în toate puterea ei şi în toată delicateţea ei Când este dat în acest fel, este unul dintre cele mai bune sonate imaginabile Dar o astfel de performanță este rară, pentru că depășește artistul obișnuit Puterea unui atlet, ușurința unei păsări, capricios, farmec și un perfect înțelegerea stilului în general și a stilului acestui compozitor în special sunt cele calificările necesare pentru realizarea acestei lucrări Este mult prea dificil pentru majoritatea virtuozilor, oricât de talentați ar fi Unele surse sugerează că Risler era un elev Liszt, dar avea doar treisprezece ani când Liszt a murit și nu este menționat de Göllerich Risler a studiat cu elevii Liszt Stavenhagen și d'Albert, dar nu a înregistrat niciodată Sonata Liszt ROSEN O serie de extrase din cartea lui Charles Rosen "Piano Notes" (Penguin Books, ) sunt prezentate, într-o formă ușor editată: "Capitolul Corp și minte Nu există mâna ideală de pianist Nu numai forma individuală a mâna contează, dar chiar și întreaga formă corporală De aceea nu există optim poziție pentru a sta la pian, în ciuda a ceea ce cred pedagogii Stabilirea dificultatii tehnice extraordinare a muzicii lui Domenico Scarlatti și Bach împotriva muzicii pentru tastatură a sfârșitului de secol, s-ar putea crede că tehnica tastaturii se deteriorase De fapt, piața muzicii pentru pian se extinsese Dificultatea tehnică este adesea în esență expresivă Sentimentul de dificultate crește intensitate Performanța neplăcută, neplanificată - și acesta este un fapt incontestabil al modernului Viața de concert - este, în general, mult mai puțin spontană, mult mai mult prizonierul obiceiului decât unul care pune sub semnul întrebării punctul de vedere tradițional, în care interpretul îl pune pe al său instinctele Capitolul - Ascultați sunetul pianului Deși jucătorii de coarde și suflat sunt obișnuiți să se asculte singuri, pianiștii uită să facă deci și trebuie reamintit Culoarea tonului basului extrem și culoarea tonului a înaltelor extreme ale pianului sunt foarte diferite Când interpretezi Bach și Bartók, intră în joc diferiți mușchi Atingerea legato nu va fi la fel în Beethoven și Debussy Capitolul - Conservatoare și Concursuri Pentru amatori sau profesioniști, viața unui pianist este mai plină de satisfacții cu cât este mai mare repertoriu Citirea la vedere vine mai ușor pentru unii pianiști decât pentru alții, dar este o artă care este dezvoltat aproape în întregime prin practicarea lui Explorarea repertoriului: pentru un pianist care începe să cânte la vârsta de patru ani, să nu fi făcut toate acestea până la vârsta de douăzeci de ani sunt pentru a crea un handicap care va dura tot restul vieții Este adesea eficient și avantajos să redați o lucrare la un tempo greșit Un elev ar trebui să decidă asupra unui tempo nu pentru că este acceptat de academie, ci pentru că se potrivește sensibilității sale individuale Cel mai mare profesor nu impune o interpretare, ci încearcă să găsească calea elevului dorește să joace și să îmbunătățească eficiența interpretării Cei mai toleranți dintre toți sunt compozitorii care sunt fericiți să descopere o nouă formă de interpretarea unei piese cunoscute Capitolul - Concerte Cântatul în public nu numai că izolează pianistul, ci izolează și obiectivează munca muzicii, și transformă și spectacolul într-un obiect O reprezentație publică este irecuperabilă În public se cântă pentru muzică Cu cât cineva este mai puțin conștient de public, cu atât este mai mare șansa de a o scufundare profundă în muzică care are ca rezultat o performanță mai satisfăcătoare Ceea ce face pentru succes este intensitatea ascultării, atenția sporită la care se trezește publicul Capitolul - Înregistrare Uneori se crede în mod eronat că cu cât ecou sau rezonanță într-o sală este mai mare, cu atât mai puțin pedala trebuie folosită, dar într-o sală cu o acustică caldă și bogată, efectul pedalei adaugă la rezonanţă şi dă o plinătate mai mare Suprapedarea, unde există puțină rezonanță sau ecou și, prin urmare, prea multă claritate, este deranjant Estompează liniile și adaugă ambiguități armonice nedorite O unitate de interpretare necesită o vedere pe scară largă a tempo-ului, chiar și atunci când există a mare de rubato, sau schimbări de viteză și necesită un control al culorii tonului pentru a menține pune cap la cap Capitolul - Stil și maniere În anii și , modul academic de a cânta Bach, de către cei care au perseverat cu el la pian în dinții propagandei pentru clavecin, era unul de sobru reţinere Această abordare a fost sfințită de predarea academiei În jocul a fuga s-a considerat întotdeauna important să scoată în evidență fiecare aspect al temei, cu celelalte voci ţinute la un nivel dinamic subsidiar În acest fel s-a realizat o fugă ca o serie de intrări mezzo forte ale temei, extrase ca prunele din textură care forma un tort de fundal cu aromă neutră Principalul interes pentru Bach fuga nu constă în tema principală, ci în modul în care aceasta se combină cu motivele interesante ale celelalte voci, ele însele adesea derivate din tema însăși Cele câteva exemple de degetare care ne-au ajuns de la Bach însuși arată asta stilul lui de a juca era considerabil mai detașat și mai puternic articulat decât ceea ce noi sunt folosite astăzi În ceea ce îi privește pe Haydn și Mozart, gustul meu se îndreaptă spre un spectacol care păstrează articulația detașată intenționată Calitatea muzicii este sporită de aceasta fidelitatea formularii Puritatea istorică nu este cel mai important obiectiv al unei performanțe, mai ales atunci când noi consideră că nu putem fi niciodată siguri că am înțeles bine Regula notației din secolul al XVIII-lea, încă valabilă pe vremea lui Beethoven, era că o notă înainte ca o pauză să fie jucată în general cu o valoare mai mică decât cea scrisă, niciodată mai mult Este evident că fiecare schimbare istorică de stil aduce cu ea o schimbare în tehnica pianului Serghei Prokofiev a exploatat sonoritățile uscate de percuție ale instrumentului, așa cum nimeni nu a făcut-o făcută înainte Lucrarea sa cea mai remarcabilă constă în cele mai vechi piese ale sale care îmbină atacurile uscate cu un lirism delicat Dacă inventarea unui nou și original stilul de pianism este criteriul, capodopera lui Prokofiev este Visions Fugitives, un ciclu douăzeci de miniaturi Gustul este o chestiune de putere de voință Pentru a aprecia un stil nou și dificil este nevoie de un act de voință, o decizie de a o experimenta din nou post joc Temperamentul egal a șters sensul direcției de modulare Cea dominantă a fost o sursă de dramă și tensiune Subdominantul era o forță rezolutivă și o posibilă sursă de lirism Pianul a ajutat la confirmarea întregului sistem ierarhic al tonalitate la sfârșitul secolului al XVIII-lea și a conspirat pentru a distruge tonalitatea clasică autentică cromatic din până în primele decenii ale al XX-lea ' ROSENTHAL viaţă Moriz Rosenthal ( - ) s-a născut la Lemburg, acum Lwow, în Polonia, la decembrie și a murit la New York la septembrie La vârsta de opt ani a și-a început studiile de pian sub Galoth, care nu a acordat prea multă atenție tehnicii dar a permis elevului său cea mai mare libertate în citirea vizuală, transpunere și modulare În , Rosenthal a devenit un elev al lui Karol Mikuli, care l-a antrenat împreună mai multe linii academice Mikuli fusese un elev al lui Chopin și îi editase muzica pentru pian La sfatul lui Rafael Joseffy, Rosenthal a fost trimis la Viena unde a devenit elev a lui Joseffy care i-a oferit o temelie temeinică în Mendelssohn și Liszt Un tur prin România a urmat când avea paisprezece ani A fost dus la Liszt în , când era băiat de paisprezece ani, și a rămas în centrul orașului Cercul lui Liszt până la moartea lui Liszt Rosenthal s-a bucurat de privilegii speciale ca elev Liszt iar Liszt îi dădea adesea lecţii particulare la Villa d'Este din Tivoli, lângă Roma, când Liszt a rămas acolo În calitate de elev al lui Liszt, Rosenthal și-a făcut apariții la Sankt Petersburg și Paris În , Rosenthal s-a calificat pentru a urma cursul de filozofie la Universitatea din Viena iar la finalizare, șase ani mai târziu, și-a reluat cariera de pian, obținând succes în Leipzig, Anglia și Statele Unite În colaborare cu Ludvig Schytte el a publicat o "Școală avansată de interpretare la pian" la Berlin în A interpretat opera lui Liszt Sonata în primii ani ai secolului al XX-lea A fost numit Kammervirtuose împăratul Austriei în și a fost profesor invitat la Institutul Curtis în A susținut un recital jubiliar de aur la New York în și s-a stabilit acolo până la moartea sa Din a predat în propria școală de pian din New York, asistat de soția sa, the pianistul concertist Hedwig Kanner-Rosenthal Până atunci, dăduse aproximativ concerte incluzând multe sute de lucrări A scris transcripții virtuoase pentru el utilizare Majoritatea criticilor au scris despre execuția și stilul său perfect, iar de-a lungul carierei sale el a fost respectat și admirat pentru cultura și spiritul său general, precum și pentru cântatul său la pian Renumitul pianist și muzicolog Charles Rosen a fost unul dintre elevii săi și povestește mai multe anecdote despre Rosenthal în cartea sa "Piano Notes: The World of the Pianist" Rosenthal a lansat o ediție a Sonatei Liszt și a făcut discuri Liszt, dar nu a făcut orice rolă Lizt Nu a înregistrat niciodată Sonata Rosenthal a scris: "Cum a jucat Liszt? Ca nimeni înaintea lui și probabil ca nu unul după el Când eram încă băiat și am fost pentru prima dată să-l văd la Roma, el obișnuia să cânte pentru mine seara ore în șir - nocturne de Chopin, ale lui études - tot ce a cântat avea o calitate blândă de vis și am fost uimit de delicatețea fabuloasă și perfecțiunea atingerii sale Ornamentele erau la fel de delicate ca a pânză de păianjen sau venele din dantelă prețioasă După ce am auzit la Viena m-am gândit că nu lucrul cu degetele ar putea să mă mai surprindă, din moment ce, până la urmă, am studiat cu Joseffy, cel cel mai mare maestru al acestei arte Dar Liszt a fost mai minunat decât oricine altcineva pe care l-am auzit, și mai erau și alte surprize pe care le avea în mânecă Am petrecut zece ani cu el și mă flatez că l-am cunoscut cu adevărat Aș putea spune că Nu am întâlnit niciodată un bărbat atât de nobil și plin de inimă Lumea întreagă știe de a lui dorința de a ajuta artiștii care se luptă și aspiranți și a înclinației sale de a lucra pentru scopuri caritabile Și când a existat vreodată un prieten ca el? Pentru Liszt compozitor dragostea mea este la fel de mare Chiar și în operele sale mai puțin semnificative pecetea geniului este evident ' Anton Rubinstein a fost primul pianist pe care l-am auzit într-un recital public care a folosit pedala corect El a creat "pedala sincopată" Fiecare amator știe astăzi că tastele și pedala nu trebuie lovite simultan Tonul este menținut să curgă prin aplicare pedala când mâinile sunt ridicate sau nu există continuitate a sunetului Chiar și Liszt și-a obținut triumfurile în ciuda utilizării proaste a pedalei Descoperirea sincopatului pedala a fost cea mai importantă din istoria jocului A fost emanciparea lui încheietura mâinii și brațele de la tastatură A adus o orchestrală și o cantilenă cântând asta a ridicat pianul la cel mai înalt rang dintre instrumente" Rosenthal și Liszt În timpul celei de-a suta aniversări de la nașterea lui Franz Liszt în , Moriz Rosenthal a contribuit cu un articol "Franz Liszt, Memories and Reflections" la "Die Musik" în care și-a amintit de studiile sale cu Liszt: "În octombrie , când eram tânăr de treisprezece ani, am jucat pentru Franz Liszt în timpul uneia dintre vizite frecvente la Schottenhof din Viena și am fost admis la mult invidiatul lui anturajul ca poate cel mai tânăr dintre discipolii săi În acel moment, foarte promițător evaluarea suna ca niște cuvinte de magie care păreau să deschidă larg porțile viitor și artă și l-am urmat pe el, marele muzician, la Weimar, Roma și Tivoli, unde a stat la Villa d'Este ca oaspete al cardinalului Hohenlohe ' Printre cei cu Liszt la acea vreme și în anii următori au fost, așa cum a enumerat Rosenthal ei: Ansorge, Friedheim, Lutter, Reisenauer, Sauer, Siloti și mai târziu Lamond, Stavenhagen și Thoman "În Tivoli, lângă Roma, am avut norocul să fiu singurul lui student și să primesc zilnic instruire în toamna anului În fiecare după-amiază mă prezentam la Villa d'Este, unde am l-a găsit pe maestru compunând fie în biroul său, fie uneori pe terasă, unde se afla privind disperată în albastru Toamna romană strălucitoare, frumusețea pitorească a zona, instrucțiunea nobilă a Maestrului - toate aceste lucruri s-au amestecat într-un extaz pe care eu încă simt azi ' În ciuda tinereții sale, Rosenthal a stăpânit Variațiunile Paganini ale lui Brahms, una dintre ele cele mai celebre interpretări Pentru tânărul Rosenthal, Liszt l-a descris pe Brahms ca "nu incitant și foarte igienic ' Rosenthal a spus unui intervievator: "Liszt nu credea că Brahms avea prea multă prospețime în invenție El a crezut că este elaborat și artificial Odată mi-a spus că îi lipsea o anumită emoție în muzică lui Brahms El a folosit cuvântul latin "saluber" - sănătos, "gesund" - pentru a-l descrie El a spus "nu te îmbolnăvește, nu te emoționează, nu îți dă febră" Pentru Liszt era muzica mulțumirii burgheze Cu toate acestea, când am adus Variațiile lui Paganini la scurt timp după aceea, el a lăudat poliritmul lor și a spus: "Ei sunt mai bune decât studiile mele Paganini: totuși, au fost scrise mult mai târziu și după cunoscându-i pe a mea " În timp ce cursurile de master ale lui Liszt aveau oportuniști dornici și talente mediocre, privatul lui predarea era departe de a fi ocazională Lizt a fost grozavă Nu există nicio întrebare despre asta Ar putea stârnește-te - în germană spunem "anregen" În plus, te-ar întrerupe oricând monment cu o remarcă ca aceasta: "Acum uită-te la acest gen de bas, este prima dată când Chopin îl folosește " Liszt ar explica totul pe o bază istorică Întotdeauna a arătat ce se petrecea în muzică Nici măcar Liszt nu a satisfăcut pe deplin curiozitatea lui Rosenthal: "În ciuda tuturor acestor splendori, eu a obosit după șapte ani, ca Tannhäuser la Venusberg O nouă dorință, o nouă setea, m-a chinuit! Îl auzisem pe Anton Rubinstein Cei doi se întâlniseră într-un tren cu destinația Pressburg (Bratislava) unde se afla Rubinstein a efectua Rosenthal fusese informat de: "Prietenul și tutorele meu Ludwig Bösendorfer, mogul de pian, cum îl numea Bülow Foarte bucuros, m-am grăbit spre casă scormonesc prin sertarele birourilor vechi până am găsit o scrisoare de prezentare adresată (în Caractere chirilice) "Către Anton Grigorievici Rubinstein" și semnat Ivan Turgheniev" eu îl întâlnise pe Turgheniev, împreună cu Saint-Saens și Gounod, la casa celor mai mulți din Paris muzical al tuturor cântăreților, Mme Pauline-Garcia, când am jucat pentru ea ca un așa-zis copil-minune și i-a adus complimentele lui Franz Liszt Sursa: site-ul web "Moriz Rosenthal" de Allan Evans, , care a reprodus părți din articolul lui Rosenthal ROTH Bertrand Roth s-a născut la St Gallen, Elveția, la februarie și a murit pe ianuarie la Berna A studiat la Conservatorul din Leipzig sub Salamon Jadassohn și Wensel Mai târziu a studiat cu Liszt la Weimar și l-a însoțit la Budapesta și Roma A predat la Conservatorul din Frankfurt și, de asemenea, la Dresda și a fost unul dintre fondatorii Conservatorului Raff A susținut concerte din toate Sonatele Beethoven și ale Haydn, Mozart și Brahms și încă cânta Sonata lui Liszt la optzeci de ani A alergat a salon de muzică care a produs muzică contemporană și a încurajat tineri muzicieni, și el a murit la vârsta de optzeci și trei de ani în urma unui accident de circulație Bertrand Roth nu a făcut orice disc, dar el a făcut rulouri Liszt, deși niciunul nu este în colecția lui Denis Condon RUBATO Rubato este o parte esențială a stilului cantabile și într-adevăr a tuturor cântării la pian Este folosit de toți compozitorii, în muzica de pian din toate perioadele și în toate stilurile de pian compozitii A juca cu rubato înseamnă mai degrabă a juca cu un grad de libertate ritmică decât metronomic Acestea fiind spuse, gradul de rubato într-un pian Chopin sau Liszt piesa este mai mult decât într-o sonată pentru pian Beethoven și este mult mai mult decât într-o Bach piesa de tastatura "Rubato" este un cuvânt italian care înseamnă "jefuit" și este inerent în utilizarea termenului care ceea ce a fost luat trebuie dat înapoi Cele două tipuri de "Chopin rubato" și "Liszt rubato" sunt analizate în articolele din "Chopin" și "Liszt" "Ritardandos"-urile marcate uneori de Schumann la sfârșitul frazelor sale în pian muzica poate fi descrisă ca exemple de "rubato-ul Schumann" A fost sugerat că acestea decurg dintr-o grăbire implicită anterioară în frază și, prin urmare, când combinate cu încetinirea ulterioară pot fi considerate asemănătoare cu primul tip de "Chopin rubato" Rachmaninoff a explicat rubato ca fiind mâna stângă urmând dictatele mâinii drepte care este probabil un aspect al primului tip de "Chopin rubato" RUBINSTEIN Anton Rubinstein Anton Rubinstein ( - ) a fost un pianist, compozitor și dirijor rus Ca pianist a fost considerat ca un rival al lui Franz Liszt și se numără printre marile claviaturi virtuozi De asemenea, a fondat Conservatorul din Sankt Petersburg, care, împreună cu Conservatorul din Moscova, fondat de fratele său Nikolai Rubinstein, a ajutat la deschiderea drumului pentru apariția Rusiei ca putere muzicală majoră Mulți dintre contemporanii lui Rubinstein au spus că acesta avea o asemănare fizică izbitoare cu Beethoven Moscheles, care îl cunoștea îndeaproape pe Beethoven, a scris: "Al lui Rubinstein trăsăturile și părul scurt și ireprimabil îmi amintesc de Beethoven La care s-a referit Liszt Rubinstein ca "Van II" S-a zvonit chiar că Rubinstein ar fi fiul nelegitim al lui Beethoven Asemănarea cu Beethoven a fost și în interpretarea la pian a lui Rubinstein Sub mâinile lui pianul a erupt vulcanic Membrii publicului au scris despre plecarea acasă şchiopătând după unul dintre recitalurile sale ştiind că fuseseră martorii unei forţe a naturii Câteodată jocul lui Rubinstein era prea mult pentru ascultători pianist american Amy Fay, care a scris despre scena muzicii clasice europene, a recunoscut asta în timp ce Rubinstein "are un spirit gigantic în el și este extrem de poetic și original pentru un toată seara el este prea mult Dă-mi Rubinstein pentru câteva bucăți, dar Tausig pentru o toată seara L-a auzit pe Rubinstein cântând "o piesă grozavă a lui Schubert", se spune că "Fantezie rătăcitoare" Spectacolul i-a dat o durere de cap atât de violentă încât restul recitalul i-a fost stricat Clara Schumann s-a dovedit deosebit de vehementă După ce l-a auzit cântând la Mendelssohn Trio în do minor în , ea a scris că "a zguduit atât de mult încât nu am știut cum să controlează-mă și deseori el a anihilat atât de mult lăutarul și violoncelul încât nu am putut auzi nimic lor ' Lucrurile nu s-au îmbunătățit nici în viziunea Clarei câțiva ani mai târziu, când Rubinstein a dat un concert la Breslau Ea și-a notat dezaprobarea în jurnal: "Am fost furioasă, pentru că el nu piese mai lungi Fie se aude un zgomot perfect sălbatic, fie o șoaptă cu pedala moale jos Și un public care ar fi cultivat suportă un astfel de spectacol!' Pe de altă parte, când trioul "Arhiducele" al lui Rubinstein Beethoven cu violonistul Leopold Auer și violoncelistul Alfredo Piatti în , Auer își amintește: "A fost prima dată când îl auzeam pe acest mare artist cântând A fost cel mai amabil la repetiţie Până astăzi îmi amintesc cum Rubinstein și-a așezat capul de leon la pian aruncat ușor înapoi și a început cele cinci măsuri de deschidere ale temei principale Aceasta mi se părea că nu auzisem niciodată pianul cântând cu adevărat Grandoarea stilului cu care Rubinstein a prezentat acele cinci măsuri, frumusețea tonului moliciunea lui asigurate, arta cu care a manipulat pedala, sunt de nedescris ' Violinistul și compozitorul Henri Vieuxtemps adaugă: puterea lui asupra pianului este ceva nevisat; te transportă într-o altă lume; tot ceea ce este mecanic în instrument este uitat Sunt încă sub influența armonie atotcuprinzătoare, pasajele sclipitoare și tunetul Op [Appassionata], pe care Rubinstein a executat-o pentru noi cu o măiestrie neînchipuită ' Criticul muzical vienez Eduard Hanslick a exprimat punctul de vedere majoritar într-un revizuire După ce s-a plâns de durata de peste trei ore a recitalului lui Rubinstein, Hanslick admite că elementul senzual al cântării pianistului face plăcere ascultătorilor Ambii Virtuțile și defectele lui Rubinstein, a comentat Hanslick, izvorăsc dintr-un natural neexploatat forță și prospețime elementară "Da, joacă ca un zeu", scrie Hanslick în încheiere, "și nu luăm greșit dacă, din când în când, se preschimbă, ca Jupiter, într-un taur" Matvey Pressman, colegul lui Rachmaninoff, adaugă; "Te-a captivat prin puterea lui și te-a captivat prin eleganța și grația lui jucându-se, prin temperamentul său furtunos, de foc și prin căldura și farmecul lui A lui crescendo nu avea limite pentru creșterea puterii sonorității sale; diminuendo lui ajunse la un pianissimo de necrezut, răsunând în cele mai îndepărtate colțuri ale unei săli imense În joc, Rubinstein a creat și a creat imitabil și cu geniu El deseori a tratat același program absolut diferit când l-a jucat a doua oară, dar, și mai uluitor, totul a ieșit minunat în ambele ocazii Rubinstein era, de asemenea, un expert în improvizație - o practică la care Beethoven excelase dar care pe vremea lui Rubinstein era în scădere Compozitorul Karl Goldmark a scris despre unul recital în care Rubinstein a improvizat pe un motiv din ultima mișcare a lui Beethoven Simfonia a VIII-a: - L-a contrapunct în bas; apoi l-a dezvoltat mai întâi ca canon, apoi ca un cu patru voci fugă și din nou transformată într-un cântec tandru Apoi s-a întors la Beethoven forma originală, schimbându-l ulterior într-un vals vienez gay, cu propriile sale armonii deosebite, și în cele din urmă s-a izbit în cascade de pasaje strălucitoare, o furtună perfectă de sunet în care tema originală era încă inconfundabilă A fost superb Villiong lucrase cu Rubinstein la poziția mâinii și dexteritatea degetelor Din privindu-l pe Liszt, Rubinstein aflase despre libertatea mișcării brațelor Theodor Leschetizky, care a predat pian la conservatorul din Sankt Petersburg când a fost deschis, a comparat relaxare musculară la pian până la respirația profundă a cântărețului I-ar remarca lui elevii despre "ce respirații adânci obișnuia să ia Rubinstein la începutul lung fraze și, de asemenea, ce odihnă a avut și ce pauze dramatice Schonberg descrie jocul lui Rubinstein ca fiind "de o amploare extraordinară, virilitate și vitalitate, sonoritate imensă și măreție tehnică în care de prea multe ori tehnică s-a afirmat neglijența Când a fost prins în momentul performanței, Rubinstein nu părea să-i pese câte note greșite cânta atâta timp cât concepția lui despre piesa pe care o juca a venit Însuși Rubinstein a recunoscut, după un concert în Berlin în , "Dacă aș putea aduna toate notele pe care le-am lăsat să cadă sub pian, aș putea da un al doilea concert cu ei O parte a problemei ar fi putut fi dimensiunea mare sau mâinile lui Rubinstein erau uriaș și mulți observatori le-au comentat Josef Hofmann a comentat asta Al cincilea deget al lui Rubinstein "era la fel de gros ca degetul meu mare - gândește-te! Apoi degetele lui au fost pătrat la capete, cu perne pe ele A fost o mână minunată Pianistul Joseph Lhevinne i-a descris ca fiind "grași, plini cu degetele atât de late în vârful degetelor încât el deseori avea dificultăţi să nu bată două note deodată La fel de mare era ceea ce Rubinstein a făcut cu acele mâini L-a sfătuit profesorul german de pian Ludwig Deppe Pianista americană Amy Fay să urmărească cu atenție cum îi bate Rubinstein acordurile: - Nimic înghesuit la el! Își întinde mâinile de parcă ar fi vrut să ia univers și îi preia cu cea mai mare libertate și abandon!' Din cauza momentelor de slap-dash din jocul lui Rubinstein, unele mai academice, jucătorii poliți, în special cei pregătiți în germani, i-au pus serios la îndoială pe ai lui Rubinstein măreţie Cei care prețuiau interpretarea la fel de mult sau mai mult decât tehnica pură a găsit multe de lăudat Pianistul și dirijorul Hans von Bülow, care avea pedantul lui momentele însuși, de aceea numit Rubinstein "Mihaelangelo al muzicii" The Criticul german Ludwig Rellstab l-a numit "Herculele pianului, Jupiter Tonani" a instrumentului ' Schonberg a numit tonul de pian al lui Rubinstein cel mai senzual dintre cei mai mari pianiști Colegul pianist Rafael Joseffy a comparat-o cu "un corn francez de aur" Rubinstein însuși a spus unui intervievat: "Forța cu ușurința, acesta este un secret al atingerii mele am stat ore încercând să imite timbrul vocii [tenorului italian Giovanni Battista] Rubini în jocul meu ' Pressman a atestat calitatea cântării a piesei lui Rubinstein și multe altele: - Tonul lui era izbitor de plin și profund Cu el pianul suna ca un întreg orchestră, nu numai în ceea ce privește puterea sunetului, ci și varietatea timbre Cu el, pianul cânta așa cum cânta Patti, cum cânta Rubini Rubinstein i-a spus tânărului Rahmaninov cum a obținut acel ton: "Apăsați doar pe tastele până când sângele curge din vârful degetelor' Când voia, Rubinstein putea juca cu ușurință extremă, grație și delicatețe, deși rareori a afișat acea latură a firea lui Învățase repede că publicul venea să-l audă tunetul, așa că el i-a cazat Jocul puternic și temperamentul puternic al lui Rubinstein au făcut un impresie deosebit de puternică în timpul turneului său american, unde jocul de acest gen a avut nu s-a mai auzit niciodată În timpul acestui turneu, Rubinstein a primit mai multă atenție presei decât orice altă figură până la apariția lui Paderewski o generație mai târziu Programele de concerte ale lui Rubinstein, la fel ca stilul său de joc, au fost gigante Hanslick a menționat în recenzia sa din că pianistul a cântat mai mult de douăzeci de piese într-una concert la Viena, inclusiv trei sonate, Schumann Fa diesis minor plus Re minor de Beethoven și Opus în La major Rubinstein era un bărbat cu o constituție extrem de robustă și se pare că nu a obosit niciodată Avea un repertoriu colosal și o amintire la fel de colosală până când a împlinit cincizeci de ani, când a început să aibă memorie cade și a trebuit să joace din scorul tipărit Paderewski îl auzi pe Rubinstein spre sfârşitul carierei sale, amintindu-şi momentele grozave alternând cu derapaje de memorie şi haos Rubinstein a fost cel mai faimos pentru seria sa de recitaluri istorice - șapte consecutive concerte care acoperă istoria muzicii pentru pian Fiecare program a fost enorm The a doua, dedicată sonatelor lui Beethoven, compuse din "Lumina de lună", "Waldstein", "Appassionata", mi minor, la major (opus ), mi major (opus ) și do minor (opus ) sonate Din nou, toate acestea au fost incluse într-un recital, Al patrulea concert dedicat Schumann, conținea Fantezia în do major, "Kreisleriana", Etudes Symphoniques, Sonata în fa diesis minor, un set de piese scurte și "Carnaval" Aceasta nu includea bisuri pe care Rubinstein le cânta la fiecare concert Rubinstein a jucat această serie de recitaluri istorice în Rusia și în toată Europa de Est La Moscova a dat asta serie în serile de marți consecutive în Sala Nobilimii, repetându-se fiecare concert în dimineața următoare în Clubul German gratuit în beneficiul celor elevi Rubinstein și-a încheiat turneul american cu această serie, cântând cele șapte recitaluri de peste a perioadă de nouă zile la New York în mai Rachmaninoff a participat pentru prima dată la concertele istorice ale lui Rubinstein ca un pian de doisprezece ani student Patruzeci și patru de ani mai târziu, i-a spus biografului său Oscar von Riesemann: "[Al lui jocul] mi-a cuprins întreaga imaginație și a avut o influență marcată asupra ambiției mele de a pianist ' Rachmaninoff ia explicat lui von Riesemann: "Nu a fost atât de mult magnificul lui tehnică care a încântat pe cineva ca muzica profundă, rafinată din punct de vedere spiritual, care din fiecare notă de vorbire și fiecare măsură pe care o cânta și l-a remarcat ca fiind cel mai mult pianist original și de neegalat în lume ' Descrierea detaliată a lui Rachmaninoff către von Riesemann este de interes: "Odată ce a repetat întregul final al Sonatei [Chopin] în si minor, poate că nu a reușit în crescendo scurt de la sfârșit așa cum și-ar fi dorit Unul a ascultat încântat și ar fi putut auzi pasajul iar și iar, atât de unic era frumusețea tonului Nu am auzit niciodată piesa virtuozică "Islamey" de Balakirev, ca Rubinstein a jucat-o, iar interpretarea sa a micuței fantezii a lui Schumann "Pasărea ca profet' a fost inimitabil în rafinament poetic: a descrie diminuendo al pianissimo la sfârșitul "fâlfâiturii micuței pasăre" ar fi fără speranță inadecvat Inimitabilă, de asemenea, a fost imaginile emoționante din "Kreisleriana", ultima (G minor) pasaj din care nu am auzit niciodată pe nimeni cântând în același mod unul dintre Cele mai mari secrete ale lui Rubinstein au fost folosirea pedalei El însuși s-a exprimat foarte fericit ideile sale despre acest subiect când a spus: "Pedala este sufletul pianului" nici un pianist ar trebui să uite vreodată asta Biograful lui Rachmaninoff, Barrie Martyn, sugerează că s-ar putea să nu fi fost întâmplător că cele două piese pe care Rachmaninoff le-a evidențiat pentru laude din concertele lui Rubinstein - Sonata "Appassionata" de Beethoven și Sonata "Marșul funerar" de Chopin - ambele au devenit pietrele de temelie ale propriilor programe de recital ale lui Rahmaninov Martin susține și asta Este posibil ca Rachmaninoff să fi bazat interpretările sale ale sonatei lui Chopin pe cele ale lui Rubinstein traversare, subliniind asemănări între relatările scrise ale versiunii lui Rubinstein și Înregistrarea audio a lucrării de către Rahmaninov Rachmaninoff a recunoscut că Rubinstein nu a fost perfect la aceste concerte, amintindu-și o pierdere de memorie în timpul "Islamey" a lui Balakirev, în care Rubinstein a improvizat în stilul piesei până la amintirea restului ei patru minute mai târziu În Apărarea lui Rubinstein, totuși, Rachmaninoff a spus că "pentru fiecare greșeală posibilă [Rubinstein] poate să fi făcut, el a dat în schimb, idei și imagini de ton muzical care ar fi compensat un milion de greșeli Rubinstein a fost dirijor și compozitor prolific A ales să-și exercite pe a lui talentele compoziționale în stilurile germane și Mendelssohn și Schumann erau ale lui cea mai mare influență Muzica lui Rubinstein nu a demonstrat naționalismul rus și el a vorbit împotriva ei S-a simțit că înființarea sa a unui Conservator la Sankt Petersburg ar dăuna tradițiilor muzicale rusești După moartea lui Rubinstein, lucrările sale au început să fie ignorate, deși concertele sale pentru pian a rămas în repertoriul din Europa până la Primul Război Mondial, iar principalele sale lucrări au a păstrat un punct de sprijin în repertoriul concertelor rusești Poate oarecum lipsit de individualitate, muzica lui Rubinstein nu a fost capabilă să concureze cu cea stabilită clasice sau cu noul stil rusesc al lui Stravinski și Prokofiev În ultimii ani, munca sa a fost interpretată puțin mai des atât în Rusia, cât și în străinătate și a primit o primire pozitivă Printre lucrările sale mai cunoscute se numără opera "Demonul", concertul său pentru pian nr și simfonia sa nr cunoscut sub numele de "The Ocean' "Melodia sa în fa" pentru pian a fost extrem de populară de mulți ani O înregistrare din cilindru de ceară Edison realizată în jurul anului a fost descoperită în Pușkin Casa din Sankt Petersburg în A fost pus pe CD, împreună cu unele de curând a înregistrat concerte pentru pian Ceaikovski Prezenți la adunare din aproximativ au fost: Anton Rubinstein; Elisabeth Lavrovskaya, contralto; Ceaikovski; Vasily Safonov, Director al Conservatorului din Moscova; Alexander Hubert, pianist, profesor la Moscova universitate; Yuli Blok, gazda adunării și proprietarul fonografului Edison Ceaikovski a fluierat o parte dintr-o melodie, iar el și alții s-au implicat în diferite fragmente de conversaţie Rubinstein a spus, în engleză: "Ce lucru minunat" A fost presat să cântați câteva acorduri [pe un pian] dar a răspuns "Nyet" [nu] Anton Rubinstein nu a supraviețuit în era înregistrării discurilor Anton Rubinstein și Liszt Anton Rubinstein a fost un prieten apropiat și coleg muzical cu Liszt, dar nu a fost niciodată elev Ei reprezentau tradiții muzicale oarecum diferite, deși Liszt a admirat foarte mult interpretarea de către Anton Rubinstein a propriilor opere ale lui Liszt O serie de prelegeri ilustrate a fost susținută de Anton Rubinstein la Sankt Petersburg Conservator în perioada - În a doua serie, care a fost mai bine documentată decât primul, au fost de prelegeri Rubinstein a cântat majoritatea lucrărilor din memorie, dar chiar când avea muzica înaintea lui, rareori o urmărea deoarece avea o problemă cu a lui vedere Lectura a fost dedicată lucrărilor lui Thalberg și Liszt și Lectura complet la lucrări și transcrieri de Liszt Sonata Liszt a început program pentru cursul "Rubinstein a văzut aceste [prelegeri-recitaluri] ca în primul rând un exercițiu pedagogic, în ciuda faptului că au fost date în plin în mod semipublic Rubinstein a fost atât compozitor, cât și pianist În s-a hotărât ca un matur de douăzeci și cinci de ani pianist în vârstă de ani să plece în Europa pentru a se impune ca compozitor Prima lui contact important a fost cu Liszt care i-a dat porecla Van II din cauza lui asemănare fizică cu Beethoven A fost o diferență de douăzeci de ani între două dar între și au fost în strânsă legătură și corespondență Rubinstein a participat, cu mare entuziasm și energie, la toate evenimentele artistice cu pe care Liszt a fost implicat și interpretat cu mulți membri ai cercului Liszt și vizitatorii din Weimar A mai apărut alături de Liszt în concertele interne care au avut loc în fiecare săptămână A călătorit chiar cu Liszt la diverse evenimente din Europa Când în Weimar Rubinstein a locuit la Altenburg, dar chiar și după ce a părăsit Weimar, el și Liszt au menținut o corespondență activă și a continuat să se întâlnească pentru ocazii speciale Rubinstein l-a auzit pe Liszt cântând des, dar gusturile lui Rubinstein erau mai conservatoare și el a găsit unele dintre produsele școlii romantice excesive Rubinstein joacă a folosit un legato puternic cuplat cu un simț al liniei și o abatere de la leggiero stilul de joc din vremurile anterioare pentru a produce un ton de mare profunzime și bogăție Mai tarziu ani cântatul lui Chaliapin a fost comparat cu cântatul la pian al lui Rubinstein Ambele evitate modelare dinamică capricioasă, optând pentru linia mare Rubinstein conducea adesea fraze sfârșitul lor cu un crescendo mai degrabă decât cu moartea la modă la sfârșitul frazei, mai ales dacă terenul a scăzut Atunci a evitat sentimentalismul și nuantele patetice foarte la moda Jocul lui a fost marcat și de o dinamică bruscă și dramatică schimburi Stilul puternic gravat al lui Rachmaninoff descindea din Rubinstein Jocul lui Rubinstein a avut o forță uriașă, măreție și monumentalitate, împreună cu simplitate și naturalețe, deși cu viteză excesivă și izbucniri incontrolabile de temperamentul uneori Rubinstein a rămas cu Liszt la Weimar în când s-a întâlnit Tausig și a cântat muzică pentru două piane cu Liszt Sursa: Sitsky Arthur Rubinstein Arthur Rubinstein ( - ), pianist polono-american, (născut Artur) nu era rudă cu Anton Rubinstein La fel ca Claudio Arrau, Arthur Rubinstein avea un repertoriu foarte larg, a avut o carieră excepțional de lungă și celebrată atât ca artist de concert, cât și ca artist de înregistrări, și a fost o legătură importantă între școlile vechi și cele moderne, deși se pare niciunul dintre ei nu a practicat vreodată întârzierea melodiei sau arpeggiata Arthur Rubinstein a devenit cunoscut în principal pentru interpretările sale ale concertelor pentru pian și ale muzicii de pian ale Chopin, deși a interpretat și a înregistrat pe Schumann, Liszt, Brahms și Grieg SFÂNTUL SAENS Camille Saint-Saëns ( - ) a fost un pianist, organist și compozitor francez A scris cinci concerte pentru pian Concertul pentru pian nr în sol minor opus este cel mai mult popular și compozitorul spunea că "începe cu Bach și se termină cu Offenbach" Pian Concertul nr în fa major opusul este cunoscut sub numele de "egiptean", probabil din cauza zgomotul bărcii fluviului Nil să fie auzit în mișcarea finală Saint-Saens de asemenea a scris muzică de pian solo, muzică orchestrală și de cameră și o operă Saint-Saëns a fost un compozitor prolific și muzica sa are un rafinament șlefuit El a înregistrat o serie de piese proprii pe reproducerea rolului de pian SAUER viaţă Emil von Sauer s-a născut la Hamburg la octombrie și a murit la Viena la aprilie A studiat cu Nicholas Rubinstein (fratele lui Anton) la Conservatorul din Moscova din până în , cu Deppe, iar cu Liszt în - A devenit pianist de curte pentru regii Saxonia, România și Bulgaria A făcut turnee pe scară largă în Europa, apărând în Anglia în și în America în - La început a interpretat Sonata Liszt ani ai secolului XX, dar nu l-a înregistrat niciodată A fost un profesor remarcat la Conservatorul din Viena între și și la Dresda Autobiografia sa "Meine Welt" a fost publicată la Stuttgart în Sauer a apărut ca solist cu Orchestra Philadelphia în A primit Filarmonica Regală Medalia de aur a Societății în A scris două concerte pentru pian, două sonate pentru pian și a număr de studii și a editat întreaga muzică de pian a lui Brahms și a multor a lui Liszt muzica de pian Cea de-a doua soție a lui, Angelica Morales, a fost pianistă de concert înregistrat pe Columbia în Triplul Concert de la Beethoven, sub conducerea lui Weingartner Ea mai târziu a trăit și a predat în SUA Granados i-a dedicat prima piesă din "Goyescas" lui Sauer S-a pensionat în și a murit la Viena în Elevii lui Emil von Sauer au inclus Webster Aitken, Stefan Askenase, Edoardo Celli, Sixten Eckerberg, Gunnar de Frumerie, Anita Harrison, Ignace Hilsberg, Maryla Jonas, Lubka Kolessa, Walter Landau, Jacques de Menasce, Helena Morsztyn, Dennis Murdoch, Elly Ney, Felix Petyrek, Erno Rapee, Dario Raucea, Germaine Schnitzer, Marie Varro, Desider Vecsey, Paul Weingarten și Olaf Wibergh Sauer a realizat discuri Liszt, inclusiv o înregistrare a ambelor concerte Liszt pentru pian sub conducerea lui Felix Weingartner A făcut rulouri Liszt, dintre care unul, Don Juan Fantasy, este pe CD Sauer & Liszt Moartea lui Nicholas Rubinstein a survenit în timpul celui de-al doilea an al lui Emil von Sauer la Moscova în După ce s-a decis împotriva studiilor cu Leschetizky, s-a întors la Hamburg Cu familia sa neputând să-și ajute cariera, sa mutat la Londra și a îndurat puțin sărăcia uşurat dând lecţii şi cântând pentru ascultători indiferenţi Situația lui era îmbunătățit când artistul H B Brabazon i-a devenit patron, l-a susținut pe Sauer și a organizat un turneu în Spania și Italia La Roma, Sauer a cunoscut-o pe prietena lui Liszt, prințesa Carolyne Sayn-Wittgenstein, care a insistat să se apropie de Liszt și să-l participe cursuri de master în Weimar În , Sauer și Brabazon au ajuns la Leipzig și au fost primiți de Liszt: "În primul rând, conversația sa îndreptat către impresiile noastre despre Spania, experiențele noastre în Roma și starea de sănătate a Prințesei Apoi a spus: "Așteptările mele sunt cu adevărat înclinat foarte sus - Prințesa îmi scrie pentru a-mi spune că este destul de încântată de tine jocul" (aici s-a adresat patronului meu în franceză) "și de asemenea abnegația cu care tu, dragul meu domn, te-ai interesat de acest talent Este nobil și înalt la minte comportamentul dezinteresat devine astăzi din ce în ce mai rar " Brabazon a radiat! El atunci ne-a invitat să-l însoțim în după-amiaza aceea la repetiția generală a lui Christus, care urma să fie efectuată a doua zi "Și mâine, trebuie să improvizăm o scurtă sesiune la Al lui Blüthner", a spus el în încheiere, "pentru că sunt cu adevărat curios să te aud" ' La cursurile de master de la Weimar, Sauer i-a cunoscut pe Friedheim, Rosenthal, Reisenauer și ai lui colegul rus Siloti Un jurnal al cursurilor de master ținut de elevul Liszt August Göllerich a remarcat următoarele spectacole ale lui Sauer: ' mai Concertul pentru pian Sgambati opus prima mișcare (cu Reisenauer la a doua pian) iunie Concertul Sgambati mișcarea a -a și a -a (idem) iunie Schumann Toccata iunie Bellini-Liszt Reminiscences de Norma [Liszt a jucat apoi un rol, a intrat în detalii pe accente, podoabe corecte, sfătuit pe dinamică] iunie Concertul pentru pian X Scharwenka (cu Reisenauer la al doilea pian) iulie Schumann Novelletes din opusul ['Liszt a insistat pe foc mare și foarte curat joc'] iulie Chopin Etude în la minor opus nr [Liszt a comentat: "Calați basurile cu voce tare și face ca ritmul să apară brusc iulie Rubinstein Concertul pentru pian nr (cu Friedheim la al doilea pian) iulie Sgambati Piano Concerto opus (Miss Mettler, solo; Sauer la al doilea pian)' Elevul american al lui Liszt, Carl Lachmund, a ținut un jurnal al timpului petrecut cu Liszt și a notat "Emil Sauer a fost un alt nou-venit de mare promisiune A cântat cu un ritm splendid Lachmund a remarcat, de asemenea, că "la o altă lecție Sauer a jucat Schumann Toccata și splendid ' Experiența lui Sauer la masterclass-urile lui Liszt a fost afectată de prezența multora "făpturi lipsite de talent" care au abuzat de generozitatea lui Liszt și au luat timp departe de "bărbați" de abilitate, de adevărat devotament față de Liszt, [care] au fost obligați cu modestie să ia un loc din spate sau au fost împinși deoparte de râi râioase și sicofanți Odată, Sauer l-a auzit pe Liszt cântând la pian din Sonata Kreutzer a lui Beethoven pentru vioară și pian Sauer a țipat apoi de încântare în timp ce învârtea roțile de căruță, ca notat în autobiografia lui Arthur Friedheim Liszt îi plăcea pe Sauer și îl invita adesea la un joc de whist În , Sauer a reflectat asupra învățăturii lui Liszt: "Nu trebuie imaginat că aceasta s-a consolidat de lecții în sensul obișnuit; mai degrabă ei erau ca prelegerile universitare, la care oricine le putea asista sau le putea tăia după bunul plac Cu toate că erau interesante pentru laici și duffers, la fel ca orice aperçu din gura lui a om genial, astfel de persoane învață la fel de puțin ca oricine care urmează o universitate fără învăţământul liceal prealabil ' În , Sauer a fost invitat la Paris de Marguerite Long pentru a susține cursuri de master, după decenii de proeminență și recunoaștere ca elev Liszt și a comentat: - Liszt nu a dat lecţii de pian în felul în care fusese făcută de la Czerny până în prezent; mai degrabă ar fi elocvent asupra formelor înalte ale artei asemănător cu felul în care grecescul filozofii și-au transmis ideile discipolilor lor fără a fi profesori Sauer a remarcat, de asemenea, cum s-au schimbat tempo-urile din muzica lui Liszt: "Ar fi trebuit să auzi și acum [Liszt] cântând Campanella: cu câtă generozitate a atacat pasajele de octave și cu ce rafinament a cântat clopoțelul Cum diferite îmi apar Campanellas pe care le aud astăzi, care par să țintească mereu doborând recordurile de viteză Sursa: Extras de pe site-ul web "Arbiter Liner Note: Emil von Sauer: Live Înregistrări din Amsterdam și Viena: Emil von Sauer, piano' de Allan Evans, care a reprodus părți din autobiografia lui Sauer, încă netradusă, "Meine Welte" CANTARE O scară este o serie ordonată de intervale muzicale utilizate în mod obișnuit într-o tonalitate Compozitorii din perioada clasică, când scriau pentru pian sau alte instrumente, s-au bazat într-o măsură semnificativă privind utilizarea cântarilor Cântarile formează, de asemenea, baza multor din cele mai recente scriind pentru pian Studiul și practicarea scalelor de către un pianist este esențială pentru: ! să înțeleagă cheile și semnăturile cheilor; ! atinge controlul degetelor, viteza de mișcare și legato melodic; ! cântați repertoriul pentru pian al lui Haydn, Mozart, Beethoven și Schubert; și ! cântați repertoriul mai mare de pian Următoarele scale trebuie stăpânite: ! Scale majore, minore armonice și minore melodice cu ambele mâini împreună mișcare similară pentru patru octave; și ! Scale majore și armonice cu ambele mâini împreună în mișcare opusă pentru doi octave Unii profesori sfătuiesc eliminarea scalelor și arpegiilor Aceasta este o greșeală profundă Scale-playing este cel mai bun mod de a obține controlul cu degetele, viteza de mișcare și legato melodic Poate că următoarea poveste va fi o consolare pentru tânărul student căruia îi este greu să se împace cu practica cântarilor Cu o ocazie, Dramaturgul irlandez Edward Martyn mi-a spus că el și un însoțitor și-au făcut drum spre Villa d'Este din afara Romei, unde Liszt stătea ca oaspete al cardinalului Hohenlohe După ce au descoperit ora la care Liszt practica de obicei, s-au strecurat pe furiș la fereastra camerei în care știau că era la serviciu și au ascultat afară Spre dezamăgirea lor intensă, să stea cât au putut, nu au auzit decât cântare Scala de si major, care folosește un amestec de note albe și negre, este cea mai ușor de utilizat joaca fiziologic Chopin a recunoscut acest lucru și și-a pornit elevii la această scară The scara de Do major, deoarece folosește doar note albe, este de fapt cea mai dificilă scară joaca fiziologic Bach, Mozart și Scarlatti au fost compozitorii preferați ai lui Chopin Cântare în jurul lui Mozart și Scarlatti, totuși, în mod curios, există foarte puține scale reale în lucrările pentru pian ale lui Chopin În lui Fantezie în fa minor opusul Chopin scrie o scară în jos care acoperă întregul tastatura zilei sale El scrie, de asemenea, cântare în sus cu două mâini în poloneză în A bemol major opus și în studiul său opus nr în la minor Există o extinsă trecere spre sfârșitul lui Impromptu în fa diesis major în care Chopin folosește scale sus și jos partea superioară a tastaturii cu un acompaniament încântător în stânga mână Există, desigur, nenumărate cazuri în care Chopin folosește ornamente și altele pasaje bazate pe scale SCHARWENKA S-a născut Xaver Scharwenka ( - ), compozitor, pianist și profesor polono-german la ianuarie și a murit la decembrie A studiat muzica la Berlin sub Theodor Kullak și a făcut turnee ca pianist concertist din În a prezentat în premieră ceea ce avea să fie cea mai populară lucrare a sa, un concert pentru pian În și-a fondat propria școală de muzică la Berlin, iar între și și-a dirijat Școala de muzică Scharwenka din New York Pe lângă activitățile sale de compozitor, pianist, fondator al unei școli de muzică, el a organizat și o serie de concerte concentrate în principal pe lucrări ale unor compozitori proeminenți ai secolului precum Beethoven, Berlioz și Liszt Compozițiile lui Scharwenka sunt puține astăzi, deși unele dintre ele mai scurte se aud uneori piese "Methodik des Clavierspiels" sa a fost publicat la Leipzig în A fost un interpret faimos al lui Chopin și a fost renumit pentru frumusețea pianului său ton Lucrările lui Scharwenka includ o operă ("Mataswintha"), o simfonie, patru pian concerte, precum și muzică de cameră și numeroase piese pentru pian Xaver Scharwenka l-a întâlnit pe Liszt la intervale destul de regulate în anii și și a călătorit adesea la Weimar pentru a se amesteca în cercul lui Liszt A fost la Liszt cursuri de master la Weimar în , dar nu pare să fi susținut la ele El a fost cu câțiva ani mai în vârstă decât ceilalți interpreți El este uneori descris ca un elev Liszt Xaver Scharwenka cântă pe Welte care reproduce rola de pian din Ricordanza a lui Liszt (Amintirea) ne poate da o idee despre cum au fost oamenii care au fost, cel puțin din când în când timp, o parte din cercul lui Liszt a jucat lucrările sale Nu a înregistrat Sonata Liszt Philipp Scharwenka ( - ), fratele lui Xaver, s-a născut la februarie în Samter/Pozen, s-a mutat la Berlin în și a murit la iulie la Bad Nauheim El a fost un cunoscut compozitor și profesor, deși nu un pianist virtuoz SCHELLING Ernest Schelling ( - ) s-a născut la Belvedere, New Jersey, SUA, la iulie și a murit în casa sa din New York la decembrie A studiat muzica cu ai lui tată și la vârsta de patru ani și-a făcut debutul ca pianist la Academia de Muzică din Philadelphia Până la vârsta de șapte ani a fost dus să studieze muzica în Europa El a fost a fost admis la Conservatorul din Paris și a studiat sub elevul lui Chopin George Mathias, Moritz Moszkowski, elevul lui Liszt Dionys Pruckner (care îl auzise pe Liszt cântând Sonata sa la iunie ), Theodor Leschetitzky, Hans Huber și Karl Barth Schelling a jucat pentru șefii încoronați ai Europei și pentru Anton Rubinstein și Brahms Se pare că nu l-a întâlnit vreodată pe Liszt La douăzeci de ani a început să studieze cu Ignacy Paderewski și a fost singurul său elev timp de trei ani Aceasta a devenit o viață prietenie și parteneriat muzical pentru amândoi În anii Schelling a făcut un turneu în Europa și America de Sud și de Nord cu mare succes A devenit muzicianul de curte al Ducesă de Mecklenburg-Schwerin și a început să compună, de asemenea Schelling a scris multe lucrări care au fost adesea cântate în timpul vieții sale, inclusiv lucrări pentru pian, orchestră și grupuri de camere Era prietenos cu cei mai mulți dintre marii muzicieni din America și Europa și i-a distrat adesea la casa lui de vară de pe lacul Geneva Înregistrarea sa din a Sonatei Liszt a fost reprodusă pe un pian cu cotă Yamaha (prevăzut cu Disklavier-Pro) de pe o dischetă Disklavier preluată din originalul Duo Art role de pian (așa cum sunt reproduse pe acel pian cu un vorstezer Duo Art personalizat) Înregistrările lui Schelling privind reproducerea rolelor de pian arată că a practicat substanțial întârzierea melodiei și arpeggiata și că, în general, jocul lui era mult mai liber decât este obișnuit în zilele noastre SCHUBERT Franz Schubert ( - ) este unul dintre cei patru mari compozitori clasici, ceilalti fiind Haydn, Mozart și Beethoven El este, de asemenea, unul dintre cei mai mari compozitori clasici pentru pian Schubert sa născut și și-a trăit scurta viață în Austria Asemenea lui Beethoven anticipa epoca romantică A scris nouă simfonii, muzică liturgică, multe cântece pentru voce și pian și un corp mare de muzică de cameră și muzică de pian solo El este deosebit de remarcat pentru stilul său melodic și armonic original Schubert a avut un cerc apropiat de prieteni și asociați, inclusiv profesorul său Antonio Salieri și proeminentul cântăreț Johann Michael Vogl, care i-a admirat munca Cu cât mai larg aprecierea muzicii sale în timpul scurtei sale vieți a fost totuși limitată în cel mai bun caz El a fost niciodată nu a reușit să-și asigure un loc de muncă permanent adecvat și pentru cea mai mare parte a carierei s-a bazat pe sprijinul prietenilor și familiei Interesul pentru muzica lui Schubert a crescut dramatic în deceniile de după moartea sa Cele mai populare lucrări pentru pian ale lui Schubert sunt Impromptus și Moments Musicaux El De asemenea, a scris numeroase sonate pentru pian, cele mai populare fiind sonatele sale în La major și B bemol major și un număr mare de dansuri pentru pian Cvintetul său cu pian în la major "Trout" iar triourile sale cu pian în mi bemol major și si bemol major sunt bijuterii ale literaturii Principalul lui lucrarea virtuozică la pian solo este Fantezia sa în do major "Wanderer", care este un exemplu timpuriu de transformare tematică și scriere pentru pian "orchestrală" și l-a influențat pe Liszt în propria sa Sonata în si minor Schubert nu a scris un concert pentru pian SCHUMANN viaţă Robert Schumann ( - ) este unul dintre cei patru mari compozitori romantici pentru pian, alții fiind Chopin, Liszt și Brahms Schumann a favorizat formele mai scurte și un stil melodic bazat pe cadențe ale Cântec popular german Melodiile lui cresc, iar armoniile sale se dezvoltă logic Pianul lui stilul evită basurile alberti și alte clișee ale perioadei clasice și implică adesea mâinile se strâng împreună cu acompaniamentul împărțit între ele El folosește des dispozitive contrapunctice precum canonul și imitația Schumann spera să urmeze o carieră de pianist virtuoz, fiind asigurat de el profesorul Friedrich Wieck că ar putea deveni cel mai bun pianist din Europa după doar a câțiva ani studiază cu el O accidentare la mână a împiedicat totuși aceste speranțe să existe și-a dat seama și a decis să-și concentreze energiile muzicale pe compoziție Lucrări la pian Cele mai timpurii compoziții ale sale publicate au fost miniaturi pentru pian și cântece pentru voce și pian Mai târziu a compus lucrări pentru pian și orchestră, multe cântece suplimentare, patru simfonii, o operă și alte lucrări orchestrale, corale și de cameră Scrierile lui despre muzică a apărut mai ales în "Die Neue Zeitschrift fur Musik" ("The New Journal for Muzica') pe care l-a co-fondat În , după o luptă juridică lungă și acerbă cu tatăl ei, s-a căsătorit cu pianista Clara Wieck, o figură considerabilă a perioadei romantice în sine A fost un fericit căsătorie și a produs opt copii Din nefericire, în ultimii doi ani din viața lui, în urma unei tentative de sinucidere, Schumann a fost închis într-o instituție de psihiatrie În perioada în care studia cu Wieck, Schumann și-a accidentat definitiv mana dreapta O părere este că handicapul său de la mâna dreaptă a fost cauzat de medicamentele pentru sifilis Un alt punct de vedere este că a încercat o procedură radicală de separare a tendoanelor al patrulea deget de la cele ale celui de-al treilea deget Mușchiul degetului inelar este legat de asta al treilea deget făcându-l cel mai slab deget Un alt punct de vedere este că și-a deteriorat-o pe a lui degetul prin utilizarea unui mecanism al propriei sale invenții, care a fost conceput pentru a reține un deget în timp ce exersa exerciții cu ceilalți Din cauza restricțiilor impusă de vătămarea sa Schumann s-a dedicat compoziției și a început un curs de teorie sub Heinrich Dorn, dirijorul Operei din Leipzig Fuziunea ideii literare cu ilustrația ei muzicală a avut loc în cea a lui Schumann "Papillons" ("Fluturi") opus , pentru pian, compus în - Prin printre ai lui asociați au fost compozitorii Ludwig Schunke, dedicatorul Toccatei sale în do major pentru pian opusul compus în - și Norbert Burgmüller "Carnaval" opusul , pentru pian, compus în , este unul dintre cele mai lucrări pentru pian caracteristice și populare Schumann începe aproape fiecare secțiune a Carnaval cu notele muzicale semnate în germană de literele care scriu Asch (A, E plat, C și B sau, alternativ, A bemol, C și B) Asch era numele orașului (pe atunci în Boemia, acum în Cehia) în care fosta sa logodnică Ernestine von Fricken a fost nascut Notele sunt și literele muzicale din propriul nume Schumann Schumann secțiunile au numit atât după Ernestine ("Estrella"), cât și după Clara Wieck ("Chiarina") Eusebiu și Florestan, figurile imaginare care apar atât de des în scrierile sale critice, de asemenea apar, alături de imitații strălucitoare ale lui Chopin și Paganini Lucrarea se apropie de final cu un marș al Davidsbündler - liga oamenilor lui David - împotriva lui filisteni în care există un citat din secolul al XVII-lea "Al bunicului Dans' În "Carnaval" Schumann a mers mai departe decât în "Papillons, pentru că în el însuși a conceput povestea În , Schumann l-a întâlnit pe Felix Mendelssohn la casa lui Wieck din Leipzig și aprecierea marelui său contemporan s-a arătat cu aceeaşi libertate generoasă cu care l-a distins în toate relațiile sale cu alți muzicieni recunoașteți geniul lui Johannes Brahms, pe care l-a întâlnit pentru prima dată în , înainte ca Brahms să fi avut reputatie stabilita În , cunoștința lui Schumann cu Clara Wieck, deja faimoasă ca pianistă, s-a maturizat în dragoste Un an mai târziu, el a cerut acordul tatălui ei pentru căsătoria lor, dar a fost refuzat În "Fantasiestücke" ("Piesele fantastice") pentru pian opusul , Schumann a fuzionat din nou ideile sale literare și muzicale Colecția se deschide cu "In Des Abends" ("In the Seară') Acesta este un bun exemplu de ambiguitate ritmică a lui Schumann, ca nealinat sincopa joacă puternic împotriva semnăturii timpului "Warum" ("De ce") și "In der Nacht' ('In the Night') sunt alte piese populare din colecție Schumann a compus "Etudes Symphoniques" ("Studii simfonice") pentru operă pentru pian în - Ele constau dintr-un set de variații pe o temă de Clara Schumann și constituie una dintre cele mai eficiente lucrări concertistice ale lui Schumann "Kinderszenen" ("Scene din copilărie") pentru pian opusul a fost compus în Acest set de piese surprinde admirabil stările de spirit și inocența copilăriei "Träumerei" ("Visând") este o piesă deosebit de populară în decor, care este înșelătoare în simplitatea sa, dar cu adevărat emoționantă și răcoritoare "Kreisleriana" pentru pian opusul a fost compusă tot în și este dedicată lui Chopin, care însă nu avea atâta admiraţie pentru operele lui Schumann ca şi Schumann pentru a lui Chopin "Kreisleriana" este una dintre cele mai bune lucrări pentru pian ale lui Schumann și în acest set compozitorul își extinde gama emoțională "Johannes Kreisler", a adus poetul romantic în contact cu lumea reală, a fost un personaj extras din viață, poetul ETA hoffman Schumann l-a folosit ca purtător de gură imaginar pentru exprimarea în sunet a diferitelor stări emoționale "Fantezia" în do major opus este o operă de pasiune și patos profund impregnată de spiritul lui Beethoven Acest lucru este, fără îndoială, deliberat, deoarece încasările din vânzările de lucrările au fost inițial destinate a contribui la construirea unui monument pentru Beethoven Potrivit lui Strelezki "Amintiri personale ale discuțiilor cu Liszt", Liszt, căruia îi este dedicată lucrarea, se spune că a jucat "Fantezia" până la Schumann (deși acest lucru a fost pus la îndoială) Strelezki a remarcat că Liszt era de părere că "Fantasy" a fost susceptibil să fie jucat prea greu și ar trebui să aibă un visător (träumerisch) caracter decât i-au dat pianiștii germani viguroși După o vizită la Viena în , Schumann a compus "Faschingsschwank aus Wien" ("Plansa de carnaval de la Viena") Cea mai mare parte a glumei este în secțiunea centrală a primei piesă care conține o referire subțire voalată la "Marseillaise", care era atunci interzis la Viena Starea de spirit festivă, însă, nu exclude momente de introspecţie melancolică în Intermezzo Schumann a compus și "Davidsbündlertanze" ("Dansurile Ligii lui David") opusul , rafinatul său Arabeske (do major) opusul și cele trei sonate pentru pian: Fa diez opera minoră , fa minor opus și sol minor opus Lucrarea sa târzie "Waldszenen" ("Scene din pădure") opusul nu este redat des, dar conține multe momente emoționante Concertul pentru pian în la minor opus al lui Schumann, compus în , este un celebru romantic concert de pian și are un loc ferm în repertoriu Clara Schumann o interpreta adesea Schumann a compus și muzică de cameră, inclusiv cvintetul său cu pian în mi bemol major opus pe care l-a compus în și l-a dedicat Clarei Acest lucru mult iubit compoziția a fost primul cvintet cu pian de orice importanță și l-a stabilit pe cel al lui Schumann reputația de compozitor Pianistul din prima reprezentație a fost Felix Mendelssohn Schumann & Liszt Liszt a trimis o copie a Sonatei sale la casa Schumann din Düsseldorf, unde a sosit mai Aceasta a fost unsprezece luni după incidentul de somnolență și Brahms, care Stătea la Schumann's ca oaspete, a cântat Sonata pentru Robert's soția Clara, ea însăși pianistă și compozitoare Clara a scris în jurnalul ei: "Am primit astăzi o scrisoare prietenoasă de la Liszt, care include o sonată dedicat lui Robert și a multor alte lucruri Dar ce lucruri groaznice sunt Brahms mi le-a cântat și m-am simțit destul de rău Este mult zgomot pentru nimic - nici unul idee solidă, dar cu totul confuză și nu o expresie armonică clară de găsit oriunde! Și acum chiar trebuie să-i mulțumesc pentru aceasta [dedicație], este cu adevărat îngrozitor ' Pentru a fi corect cu Clara, soțul ei, cu două luni mai devreme, după o încercare nereușită de a s-a înecat, fusese dus la un spital psihiatric din Endenich, lângă Castelul Colditz lăsând-o cu șapte copii de întreținut Țineți minte și că Brahms a fost și a rămas mereu, o prietenă apropiată a Clarei Robert Schumann nu și-a revenit niciodată de la boala mintală cauzată de terțiar neuro-sifilis și a murit la Endenich, probabil din cauza înfometării, doi ani mai târziu, la iulie Ne imaginăm că Brahms îi spusese lui Schumann despre Sonata lui Liszt când, după cum povestește William Mason, Brahms i-a vizitat pe Schumann la Düsseldorf acasă la scurt timp după incidentul de somnolență Această vizită a avut loc în septembrie şi în viziunea autorului prezent, ar tinde să contrazică punctul de vedere exprimat de unii comentatori că Schumann nu a știut niciodată despre dedicarea Sonatei lui sau chiar a existenței sale Louis Kentner, în capitolul său din "Liszt", editat de Walker, a scris că Schumann a auzit Liszt cântă Sonata Această noțiune pare să provină din "Liszt" a lui Göllerich, unde Liszt a amintit de un asemenea incident Nu se poate găsi nicio coroborare și este posibil ca Liszt să fi avut l-a confundat pe Schumann cu un alt compozitor, mai ales după trecerea a mai mult de treizeci de ani SCHYTTE Ludvig Schytte s-a născut la Aarhus, Danemarca, la aprilie și a murit la Berlin pe noiembrie A studiat la Copenhaga cu Niels Gade și Edmund Neupert și apoi cu W Taubert la Berlin În a studiat cu Liszt la Weimar, deși Walker nu îl notează ca fiind un elev Liszt A predat la Institutul lui Horak, Viena, în - , rămânând la Viena până în când a ocupat un post de profesor la Berlin Format inițial ca farmacist, a fost un pianist concertist și profesor de succes și a compozitor prolific Lucrările sale includ un concert de pian în do diesis minor, care a avut primul său britanic spectacol în la "Proms" din Londra, o Sonată în si bemol printre multe altele lucrări la pian și lucrări pentru două piane Lucrările sale mai scurte pentru pian sunt încă folosite ca studii educaționale pentru studenții la pian O fiică, Anna Johanne, care s-a născut în Copenhaga în , a fost predat de el și mai târziu de AlfredReisenauer și a devenit un pianist concertist Schytte nu a făcut niciun disc și nu a făcut nicio rolă Liszt SCORURI "Partitură" este o notație muzicală în formă tipărită pe hârtie Un termen alternativ pentru foaie muzica este "partitură" și există mai multe tipuri de partituri Termenul "scor" se poate referi și la muzică incidentală scrisă pentru o piesă de teatru, program de televiziune sau film Partitura poate fi folosită ca înregistrare a, sau ghid pentru, sau mijloc de interpretare a unei piese din muzică Deși nu ține loc de sunetul unei lucrări interpretate, partituri poate fi studiat pentru a crea o performanță și pentru a elucida aspecte ale muzicii care s-ar putea să nu fii evident din simpla ascultare Informațiile muzicale autorizate despre o piesă pot fi prin studierea schițelor scrise și a versiunilor timpurii ale compozițiilor pe care le-au câștigat compozitorul poate să fi păstrat, precum și partitura autografă finală și marcajele personale pe dovezi și copii tipărite Înțelegerea partiturii necesită o formă specială de alfabetizare, și anume capacitatea de a citiți notația muzicală, dar capacitatea de a citi sau de a scrie muzică nu este o cerință a compune muzica Partiturile moderne pot veni în diferite formate Dacă o piesă este compusă doar pentru unul instrument, cum ar fi o piesă pentru pian, întreaga lucrare poate fi scrisă sau tipărită ca o singură piesă de partituri Dacă o piesă instrumentală este destinată a fi interpretată de mai mult de unul persoană, fiecare interpret va avea de obicei o partitură separată, numită o parte, din care să se joace Acesta este mai ales cazul în publicarea lucrărilor care necesită mai mult de patru interpreți, deși invariabil se publică și o partitură completă Partiturile pot fi emise ca o piesă individuală, de exemplu, o sonată pentru pian Beethoven, sau în colecții după compozitor sau gen Când părțile instrumentale și vocale separate ale unei opere muzicale sunt tipărite împreună, partitura rezultată se numește partitură În mod convențional, o partitură este compusă din muzical notație cu fiecare parte instrumentală sau vocală în aliniere verticală Termenul scor este de asemenea folosit pentru a se referi la partituri scrise pentru un singur interpret Scorurile vin în diferite formate O partitură completă este o carte mare care arată muzica tuturor instrumente și voci aliniate într-o ordine fixă Este suficient de mare pentru a fi un conductor capabil să-l citească în timp ce regiza repetiții și spectacole O partitură în miniatură este ca a scor complet, dar este mult redus în dimensiune Este prea mic pentru utilizare practică, dar la îndemână pentru studierea unei piese muzicale, fie pentru un ansamblu mare sau pentru un interpret solo o miniatură scorul poate conține câteva observații introductive Se mai numește și scor de buzunar Un studiu scorul este similar cu un scor în miniatură, dar se află uneori între un scor în miniatură și a scor complet în dimensiune Poate conține comentarii și note suplimentare pentru învățare O partitură pentru pian, sau o reducere la pian, este un aranjament mai mult sau mai puțin literal pentru pian al lui a piesă destinată multor părți interpretante, în special părți orchestrale Asemenea aranjamente sunt făcute pentru pian solo, duo sau duet Doage foarte mici sunt uneori adăugate la anumite puncte în scorurile solo la pian pentru a face prezentarea mai aproape completă, deși este de obicei imposibil sau imposibil să le includă în timpul jocului Este nevoie de considerabil abilitatea de a reduce o partitură orchestrală la pian, deoarece nu trebuie să fie jucată doar pe tastatură, dar trebuie să fie suficient de minuțios pentru a prezenta armoniile, texturile și figurațiile Uneori sunt incluse marcaje pentru a arăta ce instrumente cântă în anumite puncte Partituri pentru pian nu sunt de obicei destinate performanțelor în afara studiului și plăcerii deși transcripțiile lui Liszt ale simfoniilor lui Beethoven sunt o excepție Baletele primesc beneficiul cel mai practic al partiturii pentru pian deoarece un balet poate fi repetat cu a pianist până când este nevoie de o orchestră pentru repetiția finală Se pot folosi și partituri pentru pian pentru formarea dirijorilor începători O partitură vocală sau, mai corect, o partitură pian-vocală, este o reducere a partiturii complete a lui a lucrări vocale, cum ar fi o operă, muzical, oratoriu sau cantată Partitura pentru pian arată părți vocale solo și corale pe doagele lor și sub ele părțile orchestrale în a reducere la pian de obicei pentru două mâini Dacă o porțiune este "a cappella", o reducere la pian este adesea adăugată pentru a ajuta la repetiții, în special în partiturile religioase "a cappella" Un vocal partitura serveşte ca o modalitate convenabilă pentru soliştii vocali şi corişti de a învăţa muzica şi repetă separat de ansamblul instrumental O partitură pentru orgă este adesea folosită în asociere cu muzica bisericească pentru voci și orchestră, precum aranjamentele "Mesia" lui Händel Este ca partitura pian-vocală prin aceea că include doagele pentru părțile vocale și reduce părțile orchestrale care urmează să fie interpretate de unul singur persoană pe un organ Partitura pentru orgă poate fi folosită pentru a înlocui orchestra în performanţă SCRIABIN Alexander Scriabin ( - ) a fost un compozitor și pianist rus A dezvoltat o limbaj tonal extrem de liric și idiosincratic și a fost condus de un limbaj poetic, filozofic și viziune estetică care a limitat misticul Muzica lui Scriabin a fost foarte apreciată în timpul vieții sale, dar a scăzut în public estimare la mijlocul secolului al XX-lea A avut loc o renaștere a interesului pentru muzica sa din ultimii ani, mai ales în rândul pianiștilor Multe dintre lucrările lui Scribain sunt scrise pentru pian Cele mai vechi piese seamănă cu Chopin și folosește-i formele precum étude, prelude, nocturne și mazurka Muzica lui treptat a evoluat de-a lungul vieții sale, folosind armonii și texturi foarte neobișnuite și devenind în cele din urmă atonale Scriabin a scris zece sonate pentru pian, inclusiv nr opusul "White Mass" și nr opusul "Mesa neagră" LOCURI Utilizarea unui scaun de pian lat, robust, ferm, căptușit, dreptunghiular este cea mai potrivită aranjarea scaunelor la pian Un dispozitiv care să-l ridice și să-l coboare reprezintă un avantaj The înălțimea scaunului pentru pian ar trebui să fie astfel încât, atunci când pianistul este așezat la pian, antebrațele și mâinile, atunci când sunt întinse la aproximativ de grade față de partea superioară a brațului, ar trebui să fie la nivelul tastaturii NUMĂR DE SERIE Numărul de serie al unui pian se găsește de obicei ștampilat pe placa sa de sunet în cifre aproximativ cm înălțime Numerele de serie sunt de obicei cuprinse între patru și șapte cifre A numărul ștampilat pe partea de sus a părții laterale a unui pian vertical este probabil stocul unui dealer număr Un număr turnat în cadru nu este aproape sigur un număr de serie Este este necesar să aveți numărul de serie al unui pian atunci când faceți cercetări cu privire la momentul în care a fost făcut SGAMBATI Giovanni Sgambati s-a născut la Roma la mai dintr-un tată italian și englez mama și a murit acolo pe decembrie Era un minune care juca în public la vârsta de nouă ani A devenit elev al lui Liszt la Roma la începutul anului , dar el nu a făcut niciodată parte din cercul de la Weimar Liszt l-a descoperit pe Sgambati la scurt timp după ce Liszt a descoperit-o a ajuns la Roma și s-a interesat imediat de cel al tânărului de douăzeci și doi de ani cadouri excepționale Liszt i-a spus lui Franz Brendel: "Am pescuit aici un tânăr foarte talentat pianistul, pe nume Sgambati, care face un partener de prim rang în duete și care, de exemplu, cântă simfonia "Dante" cu îndrăzneală și corect ' Din până la moartea sa, Sgambati a predat pian la Accademia di Santa Cecilia în Roma L-a cunoscut pe Wagner prin Liszt și, datorită sprijinului lui Wagner, prin editura firma Schott a publicat muzica lui Sgambati Sgambati a scris orchestrală, corală, de cameră și muzică de pian, dar acum este amintit doar pentru aranjamentul său al melodiei Gluck din "Orfeo" Și-a prezentat concertul pentru pian la Londra în , a dirijat italianul premiera Simfoniei "Dante" a lui Liszt și a Simfoniei "Eroica" de Beethoven și Concertul "Emperor" și a interpretat multă muzică de cameră Busoni a scris că, în , după ce a cântat Sonata lui Liszt lui Sgambati, "mi-a sărutat capul și a spus că eu i-a amintit de maestru, mai mult decât elevii săi adevărați Elevii lui Giovanni Sgambati au inclus Dante Alderighi, Francesco Bajardi, Mary L Barratt, Maria Bianco-Lanzi, Maria Carreras, Edoardo Celli, Ernesto Consolo, Giuseppe Ferrata, Hector Forino, Aurelio Giorni, Friedrich Niggli, Lydia Tartaglia, Enrico Toselli și Orsini Tosi Sgambati nu a făcut nici un disc sau sul CITIREA VEZULUI A cânta din partitura unei lucrări pentru pian fără a fi văzut-o înainte se numește vedere citind Vedere Liszt a citit Scherzo în mi bemol minor al lui Brahms și o parte din Sonata sa în do major, și, de asemenea, Concertul pentru pian al lui Grieg, din partiturile manuscrise Citirea la vedere este foarte abilitate utilă de avut și este testată la examenele muzicale Există multe cărți de lectură la vedere clasificate și, desigur, un vast repertoriu de pian unu poate cânta duete la pian sau poate însoți un prieten care cântă sau cântă la un instrument orchestral Când exersați citirea la vedere, alegeți cu atenție tempo-ul pe baza piesei în ansamblu Petreceți o jumătate de minut pentru a examina cheia și semnăturile de timp, tempo, ritm, dinamică, accidentale, note legate și atingeri legato și staccato Păstrați ochii pe muzică și priviți înainte, urmărind să luați mai multe bare dintr-o privire, notând modele precum cele repetate ritmuri și pasaje construite pe scale sau acorduri Imaginează-ți cum va suna muzica înainte de a-l cânta și când îl redați acordați prioritate ritmului față de corectitudinea completă a note SILBERMANN În , un scriitor italian pe nume Scipione Maffei a scris un articol entuziast despre Pianul lui Cristofori incluzând o diagramă a mecanismului Articolul a fost larg distribuite și majoritatea următoarei generații de constructori de piane și-au început munca din cauza citind-o Unul dintre constructorii care a citit articolul a fost Gottfried Silbermann, care este mai cunoscut în zilele noastre ca constructor de orgă Pianele lui Silbermann erau copii directe ale lui Cristofori cu un plus important: Silbermann a inventat precursorul amortizorului modern pedală care ridică toate amortizoarele de pe corzi simultan Silbermann i-a arătat lui Bach unul dintre instrumentele sale timpurii în anii , dar Bach a crezut asta notele mai înalte erau prea moi pentru a permite o gamă dinamică completă El a aprobat, totuși a unui pian ulterior în și chiar a servit ca agent în vânzarea pianelor lui Silbermann SILOTI Alexander Siloti s-a născut la Harkov pe octombrie și a murit la New York pe Decembrie A studiat cu Nicholas Rubinstein, Sverev și Ceaikovski și cu Liszt la Weimar în perioada - Siloti a fost unul dintre fondatorii Societatea Liszt din Leipzig în A făcut turnee în Statele Unite și Europa, dar a predat la Conservatorul din Moscova între și și a condus în Rusia din până în Programele de concerte din până în arată că a interpretat multe dintre Pianul lui Liszt lucrează la Sankt Petersburg în această perioadă A plecat în Statele Unite în , unde a predat la Juilliard School din New York între și A scris multe transcripții și aranjamente pentru pian și o carte scurtă "Amintirile mele despre Liszt' Vărul său Rahmaninov și-a dedicat primul său concert pentru pian și Preludiile op la Siloti Elevii săi au inclus Mark Blitzstein, Alexander Goldenweiser, Ilmari Hannikainen, Constantine Igumnov, Alexander Kelberine și Serghei Rachmaninoff Alexander Siloti nu a realizat niciun disc emis în comerț A făcut două rulouri Lizt ambele sunt pe CD Sunt Rapsodia maghiară nr și Benediction de Dieu în solitudine INSULTA Un "slur" este un segment de cerc folosit în notația muzicii Malul a avut originea în muzica de vioară pentru a indica plecarea, deși mai târziu, uneori, a devenit mai lungă pentru a indica a legato care conținea două sau mai multe schimbări de arc necesare În muzica de pian, o insultă are două funcții separate Acestea sunt pentru a indica o atingere legato și pentru a indica o frază muzicală În muzica de pian, dacă nota finală a unei slur trebuie sau nu detașată poate fi problematic Rolul pedalei de susținere în toate acestea și dacă pedala poate susține sau "contrazice" o insultă, poate fi, de asemenea, problematică Se spune că în Mozart pedala nu ar trebui să "contrazice" niciodată o slur articulată, adică o slur unde nota finală a malul se desprinde Acest lucru ridică întrebarea dacă, într-un caz dat, o slur este un malul articulat Compozitorii clasici nu au marcat un punct staccato sub nota finală a unei insulte nici nu a făcut-o ele conectează două maluri peste o singură notă Practica desprinderii notei finale a a calomnia de două note în muzica de pian pare să se fi transformat oarecum într-o regulă în melodia lui Beethoven muzica de pian A doua notă a unei slur de două note a fost și este întotdeauna detașată dacă este urmată de una sau mai multe note marcate staccato Bașii Alberti concordați consecutiv în muzica de pian a compozitorilor clasici indică a continuând atingerea legato, ținând cont de faptul că gravorii timpurii preferau să nu extindă malurile peste barline Editorii operelor pentru pian ale lui Mozart și alți compozitori clasici l-au înlocuit adesea pe sluri scurte originale cu slurs mai lungi și/sau cuvântul "legato" pentru a indica fraze lungi și/sau legato Alții au mers în altă direcție și au adăugat puncte staccato la notele finale ale maluri scurte Se spune că în fraze melodice la Mozart și alți compozitori clasici, acolo unde există o secvență de malluri cu două note peste un minim și crotchet (sau crotchet și tret), acolo nu ar trebui să existe nicio detașare a croșetei (sau a treptei) În prima mișcare a lui Mozart Sonata în si bemol major K , există, într-un caz, o secvență de trei slururi de două note peste un minim și crotchet și într-un alt caz, asemănător, există o slur peste cele șase note S-ar putea argumenta că Mozart a indicat același mod de a juca în fiecare caz Aceasta s-ar putea argumenta, de asemenea, că Mozart făcea în mod specific o distincție Unii spun că o insultă de două note în Mozart și alți compozitori clasici ar trebui să fie detașat în muzică de vioară și orchestră (pe lângă faptul că este detașat în muzică de pian) Aceasta nu este o viziune care este larg răspândită, dar a fost prezentată Slurrings consecutive de două note, cu prima notă a fiecărei malluri ulterioare repetând nota anterioară, nu implică nicio detașare a notei anterioare, cel puțin nu în lentă sau linii melodice cu ritm mediu Există un pasaj la pian în mișcarea variațiilor de Cvintetul "Păstrăv" al lui Schubert, în care a doua notă a fiecărei astfel de slur este redusă în lungime și se introduce o repaus Se spune că acest lucru sprijină propunerea că în pianul clasic muzica aceasta ar trebui notata in mod special pentru a realiza o detasare a celui de-al doilea nota de malul particular în cauză Mozart nu a marcat niciodată "diminuendo" în muzica sa pentru pian Se spune că acest lucru se datorează faptului că practica contemporană impunea ca notele sub o slur să fie redate diminuendo Ca regulă absolută, în toate cazurile, acest lucru poate fi pus la îndoială, dar probabil s-ar aplica, cu excepția cazului în care este contraindicat în mod specific, tuturor injuriilor cu două note din muzica pentru pian a lui Mozart și alți compozitori Un exemplu de astfel de contraindicație este în pianul Brahms concertul nr în si bemol major opus , cu puțin înainte de pedala, punctează spre sfârșitul cadența de pian de deschidere Chopin a folosit injurii lungi în nenumărate locuri în muzica sa pentru pian și de multe ori au continuat să o facă prima notă a unui bar În unele cazuri, ca în Nocturna sa în si major opus nr , it se pare că "subfrazele" prin rubato pot fi inserate în unele dintre cele lungi maluri Kleczynski a spus că însuși Chopin obișnuia să ridice mâna de pe ultima notă a unui lung insultă când își cântă propria muzică S-a mai spus că Chopin obișnuia să-și ridice încheietura mâinii In aceasta situatie Mulți pianiști fac oricare dintre aceste lucruri sau ambele, asistând astfel fiziologic în relaxarea musculară a pianistului, care la rândul său ajută la producerea de nuanțe tonale și rubato Aceste proceduri sunt foarte adesea "contrazise" de Marcajele pedalei lui Chopin, deci asta înseamnă că sunt în primul rând de natură fiziologică Liszt și Brahms au folosit în mare parte injurii scurte în muzica lor pentru pian, de-a lungul liniilor compozitori clasici Muzica lor de pian ar trebui să fie interpretată în fraze lungi, deși cu ţinând cont de tensiunile interioare indicate de slurring ISTORIE SOCIALA Istoria socială a pianului este despre rolul pianului în societate Pianul era inventată la sfârşitul secolului al XVII-lea, se răspândise în Occident societate până la sfârșitul secolului al XVIII-lea și este încă jucat pe scară largă astăzi La momentul invenției sale, în jurul anului , pianul era o invenție speculativă produsă de inventatorul și meșterul bine plătit Bartolomeo Cristofori pentru patronul său bogat Ferdinando de Medici, Marele Prinț al Florenței Pianul era foarte scump și pt la ceva timp după inventarea sa, a fost deținută în principal de regale, cum ar fi regii din Portugalia și Rusia În timpul secolului al XVIII-lea și începutul secolului al XIX-lea, pianele au fost din punct de vedere financiar acoperirea majorității familiilor și pianele acelor vremuri erau de obicei deținute de nobili și aristocrația ai cărei copii erau predați de maeștrii de muzică în vizită studiu de pian era mai frecventă la fete decât la băieți și se credea că o capacitate de a cânta la pian a făcut fetele mai căsătoribile Femei care învățaseră să cânte la pian în copilărie a continuat adesea să cânte ca adulți, oferind astfel muzică în gospodăriile lor Emma Wedgwood ( - ), nepoata bogatului industriaș Josiah Wedgwood, a luat lecții de pian de la Chopin În urma căsătoriei ei cu Charles Darwin, Emma încă cânta zilnic la pian, în timp ce soțul ei asculta cu apreciere În cursul secolelor al XIX-lea și al XX-lea clasele de mijloc din Europa și Nord America a crescut atât ca număr, cât și ca prosperitate Această creștere a produs a creșterea corespunzătoare a importanței interne a pianului pe măsură ce mai multe familii au devenit capabile să-și permită piane și lecții de pian Pianul a devenit comun și în școli și hoteluri Pe măsură ce stilul de viață din clasa de mijloc occidentală s-a răspândit în alte țări, pianul a devenit comun in acele tari Înainte de reproducerea mecanică și electronică, muzica era interpretată zilnic de obișnuit oameni Oamenii muncitori din fiecare țară au generat un corp de muzică populară care a fost transmis oral de-a lungul generațiilor și cântat de toți Părinții lui Iosif Haydn ( - ) nu putea citi încă muzică tatăl lui Haydn, care lucra ca wheelwright, a învățat singur să cânte la harpă și familia Haydn a cântat frecvent și au cântat împreună Odată cu creșterea prosperității, numeroasele familii care își puteau permite acum piane și-au adaptat abilitățile muzicale la noul instrument, iar pianul a devenit o sursă majoră a muzicii în casă Pianiştii amatori din casă ţineau adesea evidenţa faptelor pianiştilor de frunte şi compozitorii zilelor lor Virtuozii profesioniști au scris cărți și metode pentru studiul cântând la pian și acestea s-au vândut pe scară largă Virtuozii și-au pregătit și edițiile proprii ale lucrări clasice care au inclus semne detaliate de tempo și expresie pentru a ghida amator care dorea să-și folosească jocul ca model Compozițiile pentru pian ale celor mari compozitorii s-au vândut adesea bine printre amatori, în ciuda faptului că, începând cu Beethoven, erau adesea prea grei pentru ca oricine, în afară de un virtuoz antrenat, să cânte perfect Amator pianiștii au obținut satisfacție de a se ocupa de cea mai bună muzică, chiar dacă au nu l-a putut executa de la început până la sfârșit O formă preferată de recreere muzicală în casă era să cânte la pian pentru patru persoane mâini în care doi jucători stau unul lângă altul la un singur pian Uneori membri ai gospodăria ar cânta sau cânta la alte instrumente împreună cu pianul Părinții ai căror copii au dat dovadă de un talent neobișnuit i-au împins adesea către profesionalism carierele fac uneori mari sacrificii pentru a face acest lucru posibil Marele pianist Artur Schnabel a scris despre asta în cartea sa "Viața mea și muzica" Statutul pianului în casă a rămas sigur până când tehnologia a făcut posibil bucurie pasivă de muzică Cântătorul de pian din aproximativ , pianul care reproduce iar înregistrările cu gramofon și discuri din aproximativ , apoi radioul în anii , toate a dat o lovitură cântării amatorilor la pian ca formă de recreere domestică În timpul Marelui Depresia vânzărilor de piane din anii au scăzut brusc și mulți producători au plecat de afaceri O altă lovitură pentru pianul a fost acceptarea pe scară largă la sfârșitul secolului XX tastatura electronica Acest instrument în forma sa mai ieftină, oferind în același timp un sărac înlocuitor pentru calitatea tonală a unui pian bun, era mai flexibil și mai potrivit pentru muzica populara Pianul, desigur, supraviețuiește până astăzi în multe case din secolul XXI Pianele cumpărate astăzi tind să fie de o calitate mai bună și să fie mai scumpe decât cele de acum câteva decenii, sugerând că s-ar putea să se fi stabilit cântatul intern la pian în casele celor mai bogați și mai bine educați membri ai clasei de mijloc Mulți părinţii realizează că atunci când copiii lor studiază pianul, pe lângă dezvoltarea lor abilități de concentrare și autodisciplină, li se deschide o ușă în lumea muzicii SONATĂ Sonata clasica Practica perioadei clasice avea să devină decisivă pentru sonată Termenul "sonata" a trecut de la a fi unul dintre mulți termeni care indică genuri sau forme la desemnare forma fundamentală de organizare a lucrărilor de anvergură Această evoluție s-a întins peste cincizeci de ani Termenul a ajuns să se aplice atât structurii mișcărilor individuale și la dispunerea mișcărilor într-o lucrare cu mai multe mișcări În trecerea la perioada clasică au existat mai multe denumiri date operelor cu mai multe mișcări, inclusiv divertimento, serenade și partita Utilizarea "sonatei" ca termen standard pentru astfel de lucrări a început undeva în anii Haydn a etichetat primele sale sonate pentru pian ca atare în , după care a folosit termenul "divertimento" foarte cumpătat Termenul "sonată" a fost din ce în ce mai aplicat unei lucrări pentru singură tastatură (sonata pentru pian) sau pentru claviatura și un instrument, adesea vioara sau violoncel "Sonata" a fost aplicată mai rar la lucrările cu mai mult de doi instrumentiști Triourile cu pian, de exemplu, nu erau adesea etichetate ca sonată pentru pian, vioară și violoncel Dispunerea cea mai comună a mișcărilor a fost inițial: ! Allegro - implicând nu numai un tempo, ci și o "elaborare" sau o dezvoltare a temă ! Mișcare de mijloc - o mișcare lentă, cum ar fi un andante, adagio sau largo, sau uneori un menuet sau o temă și variații ! Mișcare de închidere - uneori un menuet, ca în primele sonate pentru pian ale lui Haydn, dar apoi, de obicei, un allegro sau un presto, adesea etichetat ca un final și adesea în forma rondo Au existat și planuri cu două mișcări, iar Haydn le-a folosit până în anii Acolo a fost și posibilitatea în perioada clasică timpurie de a folosi patru mișcări cu a mișcare de dans inserată înaintea mișcării lente ca în sonatele pentru pian nr și Dintre lucrările pe care Haydn le-a etichetat "sonată pentru pian", "divertimento" sau "partită" în Hob XIV, șapte sunt în două mișcări, sunt în trei mișcări și trei sunt în patru mișcări, și există mai multe în trei sau patru mișcări a căror autenticitate este îndoielnică Compozitori precum Boccherini au publicat sonate pentru pian și instrument obligatoriu cu o a treia mișcare opțională, în cazul lui Boccherini de sonate pentru violoncel Sonatele pentru pian ale lui Mozart erau de obicei în trei mișcări Din ce în ce mai mult, lucrările instrumentale erau dispuse în patru, nu trei, mișcări, o practică văzut mai întâi în cvartete de coarde și simfonii și ajungând la sonata propriu-zisă la începuturi sonate ale lui Beethoven Au continuat să fie scrise sonate cu două și trei mișcări de-a lungul perioadei clasice Dispunerea cu patru mișcări a fost în acest punct standard pentru cvartetul de coarde și în mare parte cel mai frecvent pentru simfonie Ordinea obișnuită a primului miscarea a fost: ! Allegro - în formă de sonată, completat cu expunere, dezvoltare și recapitulare ! Mișcare lentă - un andante, adagio sau largo ! Mișcare de dans - un menuet și trio sau, mai târziu, un scherzo și trio ! Finale - mai rapid în tempo, adesea sub formă de sonată-rondo Aspectul cu patru mișcări a ajuns să fie considerat standardul pentru o sonată și lucrările fără patru mișcări, sau cu mai mult de patru, au fost din ce în ce mai simțite ca fiind excepții și au fost etichetate ca având mișcări omise sau ca având mișcări suplimentare miscarile Când mișcările apăreau în afara acestei ordini, ele erau descrise ca "inversat", de exemplu în Sonata "Hammerklavier" a lui Beethoven sau Simfonia a IX-a Producția lui Beethoven de de sonate pentru pian, sonatele sale pentru pian și vioară și pentru pian și violoncel formează o parte vitală a corpului muzicii numite sonate Ciclul sonatei În ceea ce privește o performanță sau o înregistrare, un "ciclu de sonată" înseamnă întregul interpretarea unui set de sonate de către un singur compozitor Un "ciclu de sonate Beethoven" ar fi prin urmare, implică un interpret care cântă toate sonatele pentru pian ale lui Beethoven În teoria muzicii, "ciclul sonatei" se referă la aspectul unei lucrări cu mai multe mișcări în care mișcările sunt recunoscute în formele tradiției muzicii clasice, în frunte cu o premieră mișcare în "forma sonată" numită și forma "sonata-allegro" O astfel de multi-mișcare lucrările includ sonate pentru pian, sonate pentru pian și vioară, simfonii, pian concerte, concerte pentru vioară, triouri și cvartete de coarde, triouri și cvartete pentru pian și altele muzică de cameră Psihologia unei sonate clasice Într-o lucrare clasică cu mai multe mișcări, mișcările se desfășoară psihologic după cum urmează: Prima mișcare este un allegro în formă de sonată, în tonul tonic al compoziției ca a angro Există o expunere, cuprinzând un prim subiect la tonic și un al doilea subiect într-o cheie aferentă, o secțiune de dezvoltare care modulează și în care material tematic este dezvoltată, și o recapitulare în care ambii subiecți revin în tonic Este un repetă expunerea astfel încât ascultătorul să se poată bucura din nou de material și să păstreze subiecte și structura formală clar în minte Subiecții dintr-o primă mișcare tind să fie concis și ritmic cu cât temele lirice lungi nu sunt potrivite pentru dezvoltarea tematică Dezvoltarea îl implică pe ascultător să urmărească ceea ce face compozitorul cu material Procedând astfel, ascultătorul experimentează o plăcere muzicală asociată cu un plăcere intelectuală și, ascultătorul trebuie să facă un efort intelectual pentru a atinge acest A doua mișcare este o mișcare lentă Forma unei mișcări lente este flexibilă iar materialul tematic tinde să fie format din teme lirice lungi Acest lucru calmează, odihnește și relaxează ascultătorul care este apoi pregătit pentru a treia mișcare A treia mișcare este un menuet și trio care este în stilul unui dans, puternic ritmic, în / de timp și cu un trio contrastant ca dispoziție Acest lucru a fost mai târziu în clasic perioadă înlocuită cu un scherzo de natură și mai viguroasă Ascultătorul este astfel reînviat în pregătirea celei de-a patra mișcări A patra și ultima mișcare este un rondo, sau sonata-rondo, în care tema rondoului este o temă ritmică scurtă, simplă, în cheia tonică a compoziției în ansamblu Rondoul tema este apoi repetată de mai multe ori și intercalate cu episoade din a dispoziție contrastantă Chiar dacă prima mișcare a fost în modul minor, mișcarea finală este adesea, mai ales în perioada clasică anterioară, în modul major, sau cel puțin se termină în mod major, astfel încât, indiferent de dispozițiile apărute mai devreme în compoziție, ascultătorul pleacă la sfârșit cu un sentiment fericit În lucrările anterioare ale lui Haydn, rondoul a fost corect scurt și simplu, dar mai târziu a devenit mai lung și mai complicat și în Mâinile lui Beethoven au preluat unele dintre trăsăturile formei sonatei, de unde "sonata" rondo' Schubert, în special, a scris finale lungi Există multe divergențe față de schema de mai sus Menuet și trio, sau scherzo, poate fi, de exemplu, plasat înaintea mișcării lente sau poate fi omis cu totul A Concertul pentru pian are doar foarte rar patru mișcări, în timp ce o sonată pentru pian are de obicei fie trei sau patru mișcări Discuția de mai sus oferă o schiță generală a schemei psihologice a unei multimișcări compoziție a unui compozitor clasic precum Haydn, Mozart, Beethoven sau Schubert, sau de un compozitor romantic precum Chopin din Brahms, indiferent dacă este vorba de un pian sonată, un concert pentru pian, o simfonie, un cvartet de pian sau un cvartet de coarde formă de sonată În general Forma sonată este o formă care a fost folosită pe scară largă încă din perioada clasică timpurie Are a fost utilizat în mod obișnuit în prima mișcare a pieselor cu mai multe mișcări și, prin urmare, este denumită mai specific formă sonată-allegro sau formă de primă mișcare formă de sonată a fost văzută în mod tradițional ca o modalitate de organizare a ideilor muzicale într-o mișcare pe baza de cheie Deși nu a fost descrisă și numită până la începutul secolului al XIX-lea, forma derivată din forma binară folosită de compozitorii clasici din secolul al XVIII-lea precum Johann Stamitz, Carl Philipp Emanuel Bach și Johann Christian Bach A intrat în utilizare comună în lucrările compozitorilor de mai târziu ai perioadei, în special Joseph Haydn și Wolfgang Amadeus Mozart Forma sonată este folosită pentru prima mișcare a pianului sonate și, de asemenea, pentru prima mișcare a altor sonate instrumentale, simfonii, pian și concerte instrumentale, cvartete de coarde și altă muzică de cameră O mișcare în formă de sonată începe uneori cu o introducere care este de obicei mai lent decât expunerea Expoziția prezintă materialul tematic primar pentru mișcare în unul sau două grupuri cheie, adesea în stiluri contrastante și chei opuse, acoperit de o tranziție Expunerea se încheie de obicei cu o temă de încheiere, a codeta, sau ambele Expunerea este urmată de secțiunea de dezvoltare în care sunt explorate posibilitățile armonice și texturale ale materialului tematic The secțiunea de dezvoltare trece apoi la recapitulare unde materialul tematic revine în tonul tonic Mișcarea se poate încheia cu o codă, dincolo de finală cadența recapitulării Termenul "forma sonată" este controversat și, probabil, destul de înșelător, implicând acest lucru exista un șablon stabilit la care aspirau compozitorii clasici și romantici De fapt "forma sonată" este mai mult un model dezvoltat pentru analiza muzicală și ar trebui privită ca astfel de Există suficiente variații la "forma sonată" pentru a justifica termenul "forme sonate" Acestea au inclus o expunere monotematică cu același material în chei diferite (utilizate de Haydn), un "al treilea grup de subiecte" într-o cheie diferită de celelalte două (folosit de Schubert și Brahms, recapitularea celui de-al doilea subiect în cheia "greșită", cum ar fi subdominant (sonata pentru pian a lui Mozart în do major K și simfonia nr a lui Schubert), și o secțiune coda extinsă în care de obicei evoluează mai degrabă decât concluzie procesele sunt urmărite (lucrările lui Beethoven din perioada mijlocie precum simfonia sa nr ) De-a lungul perioadei romantice, variațiile au devenit atât de răspândite încât "forma sonată" este nu este adecvat pentru a descrie structurile muzicale complexe la care se aplică Termenii formă de sonată, sonată-allegro și formă de primă mișcare descriu toți la fel proces Forma sonatei a devenit aproape standard pentru prima mișcare a unei simfonii, în special în perioada - Aceste mișcări sunt adesea marcate "allegro" de aici denumirile alternative Multe forme binare extinse din baroc târziu sunt similare cu forma sonată, dar se disting printr-o secțiune separată de dezvoltare, revenirea simultană a primului grup de subiecte și tonic și o recapitulare completă a celui de-al doilea grup de subiecte Introducere Introducerea este opțională sau poate fi redusă la minimum Dacă este extins, este de obicei mai lent decât secțiunea principală și se concentrează adesea pe cheia dominantă Poate sau nu poate conține material care este menționat ulterior în expunere Introducerea crește greutatea mișcării și, de asemenea, permite compozitorului să înceapă expunere cu o temă care ar fi prea lejeră pentru a începe de la sine ca în cea a lui Haydn simfonia nr "Sub de tobe" Introducerea este de obicei exclusă din repetarea expunerea Ocazional, materialul din introducere reapare în original tempo mai târziu în mișcare Adesea, acest lucru se întâmplă la fel de târziu ca coda ca în șirul lui Mozart cvintetul K , simfonia "Drumroll" de Haydn și Sonata "Pathétique" de Beethoven Expunere Materialul tematic primar al mișcării este prezentat în expoziție care poate fi împărțit în mai multe secțiuni Primul grup de subiecte Acesta constă dintr-una sau mai multe teme, toate în tasta de pornire, numită și tonic Deci, dacă piesa este în do major, toată muzica din primul grup va fi în do major tranziție În această secțiune compozitorul modulează de la tonul primului subiect la tonul celui al doilea subiect Multe lucrări clasice, însă, trec direct de la primul subiect la al doilea subiect fără nicio tranziție A doua grupă de subiecte Acesta constă dintr-una sau mai multe teme într-o cheie diferită de primul grup Dacă primul grupul este într-o cheie majoră, al doilea grup va fi de obicei în dominantă, deci dacă cheia originală este Do major, cheia celui de-al doilea grup va fi Sol major Dacă primul grup este într-o tonalitate minoră, al doilea grup va fi de obicei în relativă majoră, deci dacă originalul cheia este do minor, al doilea grup va fi în mi bemol major Materialul celui de-al doilea grupul este adesea diferit ca ritm și dispoziție față de primul grup și este adesea mai liric Codetta Scopul acestui lucru este de a încheia secțiunea de expunere cu o cadență perfectă aceeași cheie ca al doilea grup Adesea codeta conține o secvență de teme fiecare din care ajunge la o cadenţă perfectă Întreaga expunere poate fi apoi repetată Ultima bataie a expozitiei este adesea usor diferita intre repetari, prima arătând înapoi spre tonicul unde a început expunerea și a doua arătând spre dezvoltare Dezvoltare Dezvoltarea începe în general în aceeași cheie cu care sa încheiat expunerea și se poate muta prin multe chei diferite pe parcursul cursului său Acesta va consta de obicei din unul sau mai multe teme din expoziție, modificate și uneori juxtapuse și pot include noi material sau teme Modificările pot include preluarea materialului prin chei îndepărtate, defalcarea temelor și succesiunea motivelor Dezvoltarea variază foarte mult în lungime de la o piesă la alta Uneori este relativ scurt în comparaţie cu expunerea, ca în cazul primei mişcări din "Eine" a lui Mozart kleine Nachtmusik' K și a sonatei sale pentru pian în sol major În alte cazuri este destul lungă și detaliată ca în prima mișcare a simfoniei "Eroica" a lui Beethoven Aproape prezintă întotdeauna o mare instabilitate tonală, armonică și ritmică decât celălalt secțiuni La sfârșit, muzica se va întoarce spre tasta de pornire și va introduce recapitulare Trecerea de la dezvoltare la recapitulare este crucială moment din piesa Recapitulare Recapitularea este o repetare alterată a expunerii Primul grup de subiecte Acest lucru i se acordă în mod normal proeminență ca punct culminant al unei recapitulări De obicei este în exact aceeași cheie și formă ca în expunere tranziție Aceasta este acum modificată astfel încât să nu schimbe cheia, ci să rămână în cheia de pornire a piesei Al doilea grup de subiecte și codeta Acestea sunt, de obicei, în aproximativ aceeași formă ca în expunere, dar sunt acum în casă cheie care implică uneori transformarea din major în minor, sau invers, ca apare în prima mișcare a simfoniei nr K al doilea grup de subiecte poate fi reformulat în tonul major al tastei de acasă, de exemplu C major unde mișcarea este în do minor ca în Simfonia nr în do minor opusul și concertul său pentru pian în do minor Tasta aici este mai importantă decât modul (major sau minor) Recapitularea oferă echilibrul necesar chiar dacă modul materialului este schimbat, atâta timp cât nu mai există niciun conflict cheie Coda După cadența finală a recapitulării, mișcarea poate continua cu o codă care va contine material din miscarea propriu-zisa Codas, atunci când sunt prezente, variază considerabil în lungime, dar, ca și introducerile, nu fac parte din "argumentul" lucrării Coda se va încheia, însă, cu o cadență perfectă în tasta home Codas poate fi destul de tailpieces scurte sau pot fi foarte lungi și elaborate Exemple de la Beethoven sunt finalul simfoniei sale nr , prima și a patra mișcare din simfonia sa nr , prima mișcare a sonatei sale pentru pian în fa minor opus "Appassionata" și finala mișcările Sonatelor sale "Moonlight" și "Tempest" expuneri monotematice Trecerea la cheia dominantă în expunere nu este întotdeauna marcată de o nouă temă Haydn, în special, îi plăcea să folosească deschiderea, adesea într-o formă trunchiată sau altfel forma alterata, pentru a anunta trecerea la dominant Mozart, în ciuda lui prodigios dar melodic, a scris ocazional astfel de expoziții, de exemplu, în sonata sa pentru pian K și cvintetul său de coarde K Astfel de expoziții sunt numite "monotematice", adică că o singură temă serveşte la stabilirea opoziţiei dintre temele tonice şi cele dominante Acest termen este înșelător, deoarece majoritatea lucrărilor monotematice au mai multe teme cu teme suplimentare în a doua grupă de subiecte Doar ocazional, de exemplu, în cvartetul de coarde al lui Haydn opus nr , au făcut compozitori efectuați turul de forță de a scrie o expunere completă a formei sonatei cu doar una temă Opinia lui Charles Rosen este că elementul crucial al formei sonatei clasice este un fel de dramatizare a venirii dominantului și, în timp ce se folosește o nouă temă a fost o modalitate foarte comună de a realiza acest lucru, alte resurse, cum ar fi schimbările în textura și cadențe proeminente, au fost și practici acceptate Cheia celui de-al doilea subiect nu trebuie să fie în dominantă Cheia celui de-al doilea subiect poate fi alta decât dominanta, sau relativă majoră sau relativ minor Aproximativ la jumătatea carierei sale, Beethoven a început să experimenteze alte relaţii tonale între tonic şi al doilea grup de subiecte Beethoven, ca precum și alți compozitori, în aceste cazuri au folosit mediana sau submediantul In primul mișcarea sonatei "Waldstein" Beethoven modulează de la do major la mediantă de mi major, în timp ce în prima mișcare a sonatei "Hammerklavier" el modulează de la si bemol major la submediantul sol major Expoziția poate conține mai mult de două zone cheie Expunerea nu trebuie să se limiteze la domenii cheie Schubert a compus forme de sonată cu trei sau mai multe domenii cheie Prima mișcare a cvartetului său de coarde în re minor D "Death and the Maiden" are trei chei și zone tematice separate, în re minor, fa major și A minor Primul grup de subiecte nu trebuie să fie în întregime în ton În expunerile de sonate mai complexe pot fi, în primul grup de subiecte, scurte modulații la tastele de la distanță urmate de reafirmarea tonicului Primul grup de subiecte a primei mișcări a cvintetului de coarde al lui Mozart în do major K vizitează do minor, re bemol major și D major înainte de a trece în cele din urmă la dominanta lui G major Multe lucrări de Schubert și compozitorii de mai târziu folosesc și mai multe circumvoluții armonice La primul subiect grup de sonate pentru pian a lui Schubert în si bemol major D , tema este prezentată trei ori, în si bemol major, sol major și apoi din nou în si bemol major Al doilea subiect grupul este cu atât mai larg cu cât începe în fa diesis minor, apoi trece în la major prin si bemol major la fa major Recapitularea primului subiect poate fi omisă sau trunchiată În prima mișcare a sonatei pentru pian în si bemol minor a lui Chopin, recapitularea primul subiect este omis cu totul, iar în sonata sa pentru pian în si minor este trunchiat Forma sonată în concerte Forma sonatei este variată în prima mișcare a concertelor clasice Orchestra de obicei se pregătește pentru intrarea solistului interpretând unele dintre temele care vor fi auzit în timpul părții principale a mișcării Acest preparat este un fel de introducere dar este în tempo-ul principal Instrumentul solo intră apoi, uneori cu materialul său propriu ca într-un număr de concerte pentru pian ale lui Mozart și continuă cu o formă de sonată expunere care este de obicei, dar nu întotdeauna, strâns legată de orchestralul de deschidere introducere Mozart amână uneori unele dintre cele mai memorabile teme ale deschidere tutti orchestrali până la secțiunea de dezvoltare În concertul său pentru pian nr a tema nu a fost auzită de când introducerea devine "subiectul" principal tratat în dezvoltare Spre sfârșitul recapitulării există de obicei o cadență pentru singur solist Acest lucru are de obicei un caracter improvizator, deși de obicei nu este improvizat, dar este scris de compozitor, de un alt compozitor sau de pianist Istoria formei sonatei Termenul "sonată" este găsit pentru prima dată în secolul al XVII-lea, când muzica instrumentală avea tocmai a început să se separe de muzica vocală Termenul (derivat din cuvântul italian "suonare", a suna un instrument) însemna o piesă pentru cântare, în contrast cu "cantata" care era o piesă pentru cântat În acest moment, termenul implica o formă binară, de obicei AABB cu unele aspecte ale formularelor din trei părți Epoca clasică a stabilit normele de structurare a primelor mișcări și standardul scheme de lucrări cu mai multe mișcări A existat o perioadă cu o mare varietate de machete și structuri formale în cadrul primelor mişcări care au devenit treptat normele aşteptate ale compoziţie Practica lui Haydn și Mozart, și a altor compozitori, din ce în ce mai mult a influențat o generație care a căutat să exploateze posibilitățile oferite de forme pe care Haydn şi Mozart o stabiliseră în lucrările lor Teorii asupra aspectului prima mișcare a devenit treptat din ce în ce mai concentrată pe înțelegerea practicii lui Haydn, Mozart și, mai târziu, Beethoven Lucrările lor au fost studiate, modele și au fost identificate excepții de la aceste modele și limitele acceptabile sau obișnuite practica au fost stabilite de înțelegerea lucrărilor lor Forma sonată, așa cum este descrisă, este identificat cu normele perioadei clasice în muzică Chiar înainte de a fi descris devenise esențial pentru realizarea muzicii, absorbind și modificând alte scheme formale Epoca romantică în muzică a fost să accepte centralitatea acestei practici, să codifice sonata formați în mod explicit și faceți muzica instrumentală în această formă centrală pentru concert și camera compoziție și practică, în special pentru lucrările care trebuiau considerate ca lucrări muzicale "serioase" În secolul al XIX-lea se vor concentra diverse controverse despre exact ce au însemnat implicațiile "dezvoltării" și ale practicii sonatei, și care a fost rolul maeștrilor clasici în muzică În acelaşi timp în care sonata forma a fost codificată de Czerny și alții, compozitorii majori și minori ai vremii, în mod ironic, scriau lucrări care încălcau unele dintre principiile sonatei codificate formă Forma sonatei a continuat să fie influentă de-a lungul istoriei ulterioare a clasicului muzica pentru perioada modernă Secolul al XX-lea a adus o bogăție de studii care a căutat să fundamenteze teoria formei sonatei pe legile tonale de bază Al douazecilea secolul ar vedea o extindere continuă a practicii acceptabile, ducând la formularea ideilor că a existat un "principiu de sonată" sau "idee de sonată" care a unificat lucrări de acest tip, chiar dacă nu au îndeplinit în mod explicit cerințele normativului Descriere Forma sonată și alte forme muzicale Forma sonată împărtășește caracteristici atât cu forma binară, cât și cu forma ternară În ceea ce privește relațiile cheie este foarte asemănătoare formei binare, cu o primă jumătate care se deplasează de la tasta principală la dominantă și a doua jumătate întorcându-se din nou Acesta este motivul pentru care este forma sonată numită uneori "formă binară compusă" În alte moduri, seamănă foarte mult cu forma ternară, fiind împărțit în trei secțiuni, prima (expunerea) a unui anumit personaj, cea a doua (dezvoltare) spre deosebire de aceasta, iar a treia secțiune (recapitulare) a acesteia personaj ca primul Sonatele binare timpurii de Domenico Scarlatti, dintre care există mai mult de , oferiți exemple excelente de tranziție de la forma binară la forma sonată Printre acele sonate sunt numeroase exemple ale formei adevărate a sonatei care sunt create la locul lor În timpul secolului al XVIII-lea, mulți alți compozitori precum Scarlatti au descoperit acest lucru aceeași formă muzicală prin experimentarea la clapele lor în mod armonic și melodic Teoria formei sonatei Forma Sonata este un ghid pentru compozitori pentru schema operelor lor, pentru interpreți să înțeleagă gramatica și semnificația unei lucrări, iar ascultătorii să înțeleagă semnificația evenimentelor muzicale O mulțime de detalii muzicale sunt determinate de armonică sensul unei note, acorduri sau fraze Forma sonată, deoarece descrie forma și ierarhia unei mișcări, le spune interpreților ce să sublinieze și cum să modeleze fraze muzica Teoria formei sonatei începe cu descrierea schemei în anii pentru lucrări și a fost codificat la începutul secolului al XIX-lea Această formă codificată este încă folosit în pedagogia formei sonate În secolul al XX-lea, accentul sa mutat de la studiul temelor și al cheilor către studiu despre modul în care armonia s-a schimbat pe parcursul unei lucrări și importanța cadențelor și tranziții în stabilirea unui sentiment de "apropiere" și "distanță" într-o sonată Munca a lui Heinrich Schenker și ideile sale despre "prim-plan", "plan de mijloc" și "fond" a devenit enorm de influent în predarea compoziției și interpretării Schenker credea că inevitabilitatea este semnul cheie al unui compozitor de succes și că, prin urmare, lucrările în formă de sonată ar trebui să demonstreze o logică inevitabilă În cel mai simplu exemplu, jocul unei cadențe ar trebui să fie în relație cu importanța a acelei cadențe în forma generală a lucrării Sunt accentuate cadențe mai importante prin pauze, dinamică și susținere Cadențe false sau înșelătoare sunt date unele dintre caracteristicile unei cadențe reale și atunci această impresie este subcutată de mersul înainte mai repede Din acest motiv, schimbările în practica de performanță aduc modificări la înțelegerea importanței relative a diferitelor aspecte ale formei sonatei În epoca clasică importanța secțiunilor și a cadențelor și a armonicii subiacente progresiile lasă loc unui accent pe teme Claritatea majorului diferenţiat şi secțiunile minore lasă loc unui simț mai echivoc al cheii și modului Aceste schimbari produce modificări în practica de performanță, deoarece atunci când secțiunile sunt clare, este mai puțină nevoie pentru a sublinia punctele de articulare Când sunt mai puțin clare, o importanță mai mare este plasat pe variarea tempo-ului pe parcursul muzicii pentru a da "forma" muzicii Modul în care este privită forma sonatei s-a schimbat de-a lungul timpului și acest lucru a dus la schimbări în modul în care este privită sonatele sunt "editate" Formularea sonatelor lui Beethoven a suferit, de exemplu, a treceți la semne de frază mai lungi care nu sunt întotdeauna în pas cu cadențe și altele markeri formali ai secțiunilor formei subiacente Comparați înregistrările de Artur Schnabel a realizat la începuturile înregistrărilor moderne cu înregistrările ulterioare de Daniel Barenboim dezvăluie o schimbare în modul în care este prezentată structura formei sonatei ascultătorului de-a lungul timpului Pentru compozitori, forma sonatei este ca intriga unei piese de teatru sau a unui scenariu de film, care descrie când punctele cruciale ale complotului sunt și tipurile de materiale care ar trebui folosite pentru a le conecta într-un întreg coerent și ordonat În momente diferite forma sonată a fost luată la să fie destul de rigidă și alteori s-a luat în considerare în general o interpretare mai liberă admisibile În teoria formei sonatei se afirmă adesea că celelalte mișcări ale unei sonate se raportează la sonata-allegro într-unul din două moduri Charles Rosen "forme de sonată", în timp ce Edward T Cone afirmă că sonata-allegro este idealul pentru care alte structuri de mișcare "aspiră" Acest lucru este în special văzut a fi cazul altora forme de mișcare care apar în mod obișnuit în lucrările considerate sonate Ca semn al Cuvântul "sonată" este uneori adăugat înaintea numelui formei, în special în cazul formei "sonata-rondo" Mișcările lente, în special, sunt văzute ca fiind ca asemănătoare cu sonata din prima mișcare din, cu diferențe de frazare și mai puțin accent asupra dezvoltării Doi muzicologi, James Hepokoski și Warren Darcy, au prezentat o analiză forma sonată-allegro și ciclul sonatei Ei susțin că ambele joacă pe gen aşteptări şi că este posibil să le catalogăm atât prin alegerile compoziţionale făcute să respecte sau să se îndepărteze de convenții Studiul lor se concentrează pe perioada normativă a practica sonatei, și anume perioada în care lucrările lui Haydn, Mozart, Beethoven, Schubert și contemporanii lor apropiați erau scrise Ei proiectează această practică înainte de dezvoltarea formei sonate-allegro în al XIX-lea și al XX-lea secole Critica formei sonatei La sfârșitul anilor , pe măsură ce forma sonată a început să apară, s-a pus accentul pe un aspect regulat al lucrări pentru interpreți și ascultători Deoarece majoritatea lucrărilor au primit cel mult o repetiție, și rareori mai mult decât câteva spectacole, această accesibilitate a aspectului a fost luată în considerare important Accentul a fost pus pe efectele pe parcursul unei lucrări puternic încadrate Un aspect curios al formei sonatei în timpul epocii clasice a fost că principalii contribuitori la dezvoltarea sa, Haydn, Mozart și Beethoven, toate păreau să fi avut foarte puțin de lucru spune despre asta S-ar putea imagina că, în timpul tuturor experimentelor sale diverse și inovații cu formă de sonată, i-ar fi putut remarca Beethoven cel puțin unui coleg o dată despre ceea ce făcea, dar, dacă da, nu a fost înregistrat niciodată A fost abia după ce forma sonată a fost stabilită ferm de către compozitorii clasici că a devenit un subiect central al criticii muzicale Forma sonatei a fost descrisă inițial de un teoretician italian ca "o formă în două părți" în care fiecare parte a fost repetată Devreme al XIX-lea, Carl Czerny, un elev al lui Beethoven, l-a descris în termeni de teme, o descriere folosita si astazi Descrierea se aplică acum cel mai frecvent formei sonatei astăzi a fost schițată de Antonin Reicha în și codificată de Adolf Bernhard Marx în și de Czerny în Fiecare dintre ei a elaborat reguli de compunere și a intenționat schița să fie la fel de prescriptivă, cât și descriptivă În anii , forma sonatei și-a asumat un loc lângă fugă ca muzical cardinal structura și lucrările au fost dispuse în moduri din ce în ce mai complexe de utilizare a secționalului natura formei sonatei În această perioadă ETA Hoffman și Robert Schumann prozelitizat pentru utilizarea formei sonatei ca mijloc poetic de exprimare a muzicii pure, fără legătură cu cuvintele sau cu alte arte Sfârșitul secolului al XIX-lea a fost punctul culminant al ideii formei sonatei ca mijloc de a contine numarul imens de influente din muzica Hanslick a argumentat că formal comprehensibilitatea s-a bazat pe utilizarea formei sonatei și a criticat ceea ce a considerat ca inovaţii radicale ale lui Richard Wagner Dialogul critic între exploziv tendințele la Wagner și Liszt și tendințele implozive la Brahms, au ajuns în exterior în politică, artă și știință pentru metafore A existat chiar și o mare tensiune internă între compozitori, între regulile formale și dorința de exprimare Ceaikovski s-a mustrat pentru că nu a putut produce simfonii foarte structurate La începutul secolului al XX-lea a avut loc un atac asupra formei de sonată extinsă și o căutare mulți compozitori pentru forme de sonată mai organice și mai comprimate Critici precum Olin Downes a proclamat ideea că vigoarea formei sonatei este o analogie pentru social şi vigoare artistică şi o apărare împotriva operelor goale În același timp, aderarea la structurile stabilite au căpătat un alt sens în Rusia sovietică unde compozitorii care nu au reușit să compună după linii stabilite au fost acuzați de "formalism", spre deosebire de au stabilit forme de sonată care au fost numite "naturale" și "realiste" La diverse momente chiar şi compozitori de seamă precum Şostakovici şi Prokofiev au fost denunţaţi pentru ei muzică Charles Rosen, în "Stilul clasic și formele sonatei", și-a declarat înțelegerea cu privire la motivul pentru aranjamentele particulare ale clapelor și temele folosite în forma sonată clasică au avut o asemenea importanță pentru compozitorii clasici și pentru ascultătorii lor Rosen concepe mișcarea formei sonatei epocii clasice ca un fel de călătorie dramatică prin sistem de taste muzicale Modulații care se deplasează în sus în cercul de cincimi (în direcția tastelor ascuțite) măresc tensiunea muzicală și modulațiile care se mișcă reduce-l Forma sonatei crește mai întâi tensiunea prin trecerea la dominant (evenimentul muzical crucial al expoziției) crește apoi tensiunea și mai mult în dezvoltarea prin explorarea tastelor de la distanță Recapitularea rezolvă totul această tensiune prin întoarcerea totul la tonic El mai susține că, în timp, această idee ar deveni baza tuturor mișcărilor muzicale, indiferent de planul lor formal Utilizarea ciclului de cincimi are sens din următoarele observații despre desfășurarea tastelor în forma sonată clasică Utilizări ale tastelor, altele decât cele dominante pentru al doilea grup de subiecte merg în general mai sus decât dominanta în cercul de cincimi Ocazional, reapariția materialului de deschidere la începutul recapitularea este în tonul subdominant (de exemplu, în sonata pentru pian în do a lui Mozart major K ) care îndeplinește aceeași funcție de rezoluție ca și tonicul Mai multe dezvoltările ajung adesea și la cheia subdominantă cu o funcție de rezolvare echivalentă Ultimul secol al XX-lea a văzut ascensiunea criticii postmoderne și literare, critice teorie, naratologie, feminism și alte politici identitare și teoria filmului, toate acestea a fost aplicat formelor sonate Susan McClary în controversatul său "Feminin Endings" ( ) descrie modul în care forma sonată poate fi interpretată ca sexistă sau misogină și imperialist, și acea "tonalitate însăși - cu procesul ei de a insufla așteptări și reținând ulterior îndeplinirea promisă până la punctul culminant - este principalul musical înseamnă în perioada - pentru trezirea și canalizarea dorinței ' Ea analizează procedeul sonatei pentru construcțiile sale de gen și identitate sexuală The primar, odată "masculin", cheia (sau primul grup de subiecte) reprezintă Celălalt: femeie, străin, diferență, un teritoriu de explorat și cucerit, asimilat în sine și menționat în tasta de acasă tonic Această lectură se bazează pe lucrarea lui Lacan și Derrida Sonata romantica La începutul secolului al XIX-lea au fost înființate conservatoarele de muzică, ducând la a codificarea de către critici, teoreticieni și profesori, a practicii perioadei clasice În în acest cadru s-a stabilit utilizarea curentă a termenului "sonată", atât în ceea ce privește formă, cât și tot în sensul că o sonată complet dezvoltată servește drept normă pentru muzica de concert în general Carl Czerny a declarat că a inventat ideea formei sonatei și a muzicii teoreticienii au început să scrie despre sonată ca un ideal în muzică Din acest moment înainte cuvântul "sonată" în teoria muzicii etichetează forma muzicală abstractă la fel de mult ca particulară funcționează, cu alte cuvinte, ideea sonatei sau principiul sonatei Printre lucrările pentru pian etichetate "sonată", unele dintre cele mai faimoase au fost compuse în perioada romantică: sonatele în si bemol minor și si minor ale lui Chopin, cele trei sonate ale lui Schumann, Cele trei sonate ale lui Brahms și Sonata lui Liszt Sonata si bemol minor a lui Rahmaninov aparține până în perioada romantică târzie și ca și altele din compozițiile sale într-o oarecare măsură combină tradiția europeană cu elemente ale idiomului jazz STAVENHAGEN Bernhard Stavenhagen ( - ) a fost unul dintre ultimii elevi ai lui Liszt, iar secretarul și asistent pentru o vreme S-a născut la Greiz în Vogtland, Germania, la noiembrie și a murit la Geneva, Elveția, la decembrie A început studiile de pian în , iar familia sa s-a mutat la Berlin în , unde el a început să studieze cu Theodore Kullak și a intrat acolo la universitate în A studiat compoziție cu Friedrich Kiel la Meisterschule și cu Rudorff la Hochschule, Berlin și a câștigat premiul Mendelssohn pentru pian A fost elev și amanuensis al lui Liszt în - A fost pianist de curte la Grand Duce de Saxa-Weimar în , iar în a fost numit Cavaler al șoimului alb Ordin A făcut turnee în Europa și Statele Unite cu succes în și În i-a urmat lui Lassen și d'Albert ca dirijor de curte la Weimar El a fost tribunal dirijor la München din până în și a fost și director la Akademie der Tonkunst În a susținut o serie de succes de Volkssymphonie-Konzerte la München În s-a mutat la Geneva, unde a preluat cursurile de master de pian la Conservatoire și a fost dirijorul orchestrei municipale și al Société du Chant du Conservatoire A fost deosebit de remarcabil ca interpret al lucrărilor pentru pian ale lui Liszt El, de asemenea soția sa Agnes care era cântăreață George Bernard Shaw l-a evaluat drept "cel cel mai bun, cel mai serios artist dintre toți" în contextul comparației cu Paderewski și Sapellnikoff Stavenhagen a compus două concerte pentru pian, piese solo pentru pian și cadențe la al doilea și al treilea concert pentru pian al lui Beethoven Stavenhagen a editat împreună cu Eugen d'Albert "Operele colectate ale lui Franz Liszt" A lui elevii au inclus Max Anton, Edvard Fazer, Philip Halstead, Ernest Hutcheson, Nora Drewett de Kresz, Loris Margaritis, Edouard Risler și Otto Urbach A murit la Geneva în și după moartea sa trupul său a fost transferat la Weimar unde a fost înmormântat Stavenhagen nu a făcut niciun disc Liszt, dar a făcut o serie de role Liszt, dintre care "My Joys' (după Chopin), Rapsodia maghiară nr și "Sfântul Francisc de Paola" sunt pe CD Nu a înregistrat niciodată Sonata Liszt STEINWAY Steinway & Sons a fost fondată în în New York City cu oa doua fabrică înființată în în orașul Hamburg, Germania Ambele fabrici Steinway mai produc piane Steinway astăzi Heinrich Englehard Steinweg, producător de piane al mărcii Steinweg, a emigrat din Germania în America în cu familia sa Un fiu, Christian Friedrich Theodor Steinweg, a rămas în Germania și a continuat să producă piane marca Steinweg În Heinrich a fondat Steinway & Sons Primul său atelier a fost într-o mică pod la spatele străzii Varick nr din Manhattan, New York City Primul pian produs de Steinway & Sons a primit numărul , deoarece Steinweg construise deja de piane Doar un an mai târziu, cererea a fost atât de mare încât compania a fost nevoită să treacă la mai mare sediul de pe strada Walker - În , familia și-a anglicizat numele în Steinway În anii , Steinway construise o nouă fabrică și un depozit de cherestea trei sute cinci zeci bărbații au lucrat la Steinway & Sons, iar producția a crescut de la la de piane în a an Pianele Steinway au suferit numeroase îmbunătățiri prin inovațiile făcute atât la fabrica Steinway, cât și în alte părți ale industriei, pe baza emergenței inginerie și cercetare științifică, inclusiv evoluții în știința acusticii Aproape jumătate din cele invenții brevetate ale companiei au fost dezvoltate de primul și a doua generație a familiei Steinway Curând pianele lui Steinway au câștigat mai multe premii importante la Expoziții de la New York, Paris și Londra În , fiul lui Henry E Steinway, William Steinway, a construit un set de noi elegante showroom-uri care găzduiesc peste o sută de piane pe East th Street Doi ani mai tarziu a supravegheat construcția Steinway Hall în spatele showroom-urilor Primul Steinway Hall a fost deschisă în A avut loc peste două mii de oameni și rapid a devenit o parte importantă a vieții culturale din New York, găzduind New York-ul Filarmonica pentru următorii douăzeci și cinci de ani, până când Carnegie Hall s-a deschis în Concertistii au trebuit sa treaca mai intai prin showroom-urile de pian care aveau un aspect remarcabil efect asupra vânzărilor, crescând cererea de piane noi cu patru sute numai în William Steinway a înființat, de asemenea, departamentul "Concert & Artist", care este încă operațiune azi Fabrica Steinway era atunci situată pe th Avenue (acum Park Avenue) și East th Street din Manhattan În , William Steinway a înființat o comunitate profesională, Steinway Village, în secțiunea Astoria din comitatul Queens, New York Satul Steinway a fost construit ca al său propriul oraș, care includea o nouă fabrică, care este folosită și astăzi, cu turnătorii proprii, oficiu postal, parcuri si locuinte pentru angajati Steinway Village a devenit mai târziu parte din Orașul Long Island Pentru a ajunge la clienții europeni care și-au dorit piane marca Steinway și pentru a evita taxele europene mari, William și Theodore au înființat o nouă fabrică de piane în orașul german liber Hamburg în Tot în "Steinway-Haus" a fost stabilit la Hamburg În , un alt "Steinway-Haus" a fost deschis la Berlin În Anii Steinway sa stabilit la New York, Londra, Paris, Berlin și Hamburg În , ambele fabrici Steinway produceau peste de piane pe an, care au găsit locul lor în săli de concert, școli și case din întreaga lume În Steinway a început să producă o linie de piane de artă foarte profitabile, proiectate de artiști cunoscuți, care a devenit popular printre bogați și celebri În anii Steinway a început se diversifică în fabricarea de piane cu reproducere în asociere cu Welte-Mignon, Duo Art și Ampico În anii , Steinway a vândut până la de piane pe an, dar producția de pian a scăzut după accidentul din și în timpul Marii Depresiuni Steinway producea puțin peste de piane pe an În anii dintre și World Cererea al doilea război a crescut din nou În timpul celui de-al Doilea Război Mondial, fabrica Steinway din New York a construit planoare din lemn pentru a transporta trupe în spatele liniilor inamice Fabrica din Hamburg, Germania, fiind deținută de americani, făcea foarte puține piane și nu părăseau fabrica mai mult de o sută pe an În mai târziu ani de război fabricii din Hamburg i s-a ordonat să dea toate cele preparate și uscate lemn de la cheresteaua pentru producția de război Într-un raid aerian asupra fabricii din Hamburg a fost lovit de mai multe bombe aliate și a fost aproape distrus Steinway a finalizat restaurarea fabricii din Hamburg cu ajutorul Planul Marshall În cele din urmă, renașterea culturală de după război a stimulat cererea pentru divertismentul și Steinway au crescut producția de pian atât la New York, cât și la Hamburg fabrici de la în la de piane pe an până în anii În timpul Războiului Rece ani Steinway a rămas unul dintre puținele produse din Lumea Liberă cumpărate de Uniunea Sovietică, iar piane Steinway au fost la Teatrul Bolșoi, Moscova Orchestra Filarmonicii, Conservatorul din Moscova, Conservatorul din Sankt Petersburg și Conservatorul St Petersburg Philharmonic Orchestra din Leningrad și alte școli și simfonii orchestrele din Uniunea Sovietică În au fost rezolvate problemele juridice privind marca Grotrian-Steinweg, iar lipsa interesul pentru afacerile Steinway în rândul unora din familia Steinway a condus la firmă fiind vândut către CBS care în l-a vândut unui grup de investitori, Steinway Musical Proprietăți Inc În , Steinway & Sons și-au făcut al -lea pian, care a fost construit de fabrica Steinway din New York cu o oarecare participare din Hamburg Steinway fabrică În , Steinway Musical Properties, compania-mamă a Steinway & Sons, a fuzionat cu Selmer Company și a format Steinway Musical Instruments care a achiziționat producătorul de flaut Emerson în , apoi producătorul de clape pentru pian Kluger și Steinway Hall în Noua companie combinată a făcut mai mult achizitii in anii urmatori si din Steinway Musical Instruments Inc este tranzacționat la Bursa de Valori din New York sub numele LVB (Ludwig van Beethoven) Până în , Steinway și-a făcut al -lea pian Compania s-a actualizat și s-a extins producția celorlalte două mărci ale sale, piane Boston și Essex mai multe showroom-uri Steinway, saloane și săli deschise în întreaga lume, în special în Japonia, Coreea și China Steinway New York produce șapte dimensiuni de pian cu coadă și două dimensiuni de pian vertical: Grand: S- , M- , L- , O- , A- , B- și D- Montant: modele profesionale și K- Steinway Hamburg produce șapte dimensiuni de pian cu coadă și două dimensiuni de pian vertical: Grand: S- , M- , O- , A- , B- , C- și D- Montant: V- și K- Mulți dintre marii pianiști ai trecutului, numiți "Nemuritorii" de Steinway, și mulți pianiștii concertist de astăzi și-au exprimat preferința fie pentru New York, fie pentru pian Hamburg Vladimir Horowitz a jucat un model din New York D Arthur Rubinstein a preferat modelul Hamburg D Sergei Rachmaninoff deținea două Steinway-uri din New York în casa lui din Beverly Hills și un D din New York în casa lui din New York, dar a ales a Hamburg D pentru Villa Senar din Elveția Diferențele dintre New York Steinways și Hamburg Steinways sunt mai puțin vizibile astăzi, deși unele obiective diferențele sunt bine cunoscute Modelele New York au un finisaj satinat negru și pătrat sau Colțuri Sheraton Modelele Hamburg au un finisaj poliester lucios și rotunjite colțuri În prezent, în New York sunt construite de piane Steinway în fiecare an, iar sunt construite în Hamburg Piața este împărțită în două zone de vânzare, New York Steinway furnizează pianele Americii de Nord și de Sud, iar Hamburg Steinway le furnizează piane în restul lumii La toate principalele showroom-uri Steinway din lume poate fi comandat de la ambele fabrici Fabricile din New York și Hamburg fac schimb de piese iar măiestria și piesele Steinway din ambele fabrici provin din aceleași locuri Arțarul canadian este folosit pentru jantă, iar plăcile de sunet sunt realizate din molid Sitka Alaska Ambele fabrici folosesc parametri de coroană similari pentru plăcile de sunet diafragmatice Recent, Steinway a preluat furnizorii săi de tastaturi și cadre de fier pentru a mentine calitatea William Steinway l-a angajat pe pianistul rus Anton Rubinstein să cânte un Turneu de concerte american în , cu concerte în de zile A fost un triumf pentru amândoi Rubinstein și Steinway & Sons Mai târziu, Ignacy Jan Paderewski a susținut concerte în zile călătorind prin America cu propria sa vagonă și concert Steinway pian de concert Potrivit Steinway & Sons, % dintre soliştii de pian au ales să cânte public pe a Steinway în timpul sezonului de concerte nord-americane - Majoritatea celor din lume sălile de concerte au un D- iar unele au atât New York cât și Hamburg D pentru a satisface a o gamă mai mare de artiști ai spectacolului Astăzi peste de concertişti şi ansambluri poartă titlul "Steinway Artist", ceea ce înseamnă că au ales să cânte pe Steinway piane Fiecare deține un pian Steinway și niciunul nu este plătit pentru acest lucru Se așteaptă să o facă cântați exclusiv pe un pian Steinway ori de câte ori unul este disponibil Gina Bachauer Concursul Internațional de pian și Concursul internațional de pian Van Cliburn sunt sponsorizat de Steinway și folosește exclusiv piane Steinway Vladimir Horowitz a cântat propriul său Steinway D la toate concertele sale Van Cliburn are nouă New York și Hamburg D-uri în casa sa din Dallas Modelul Steinway D- are peste de părți, dintre care aproximativ jumătate fac parte din acțiunea pianului care transmite forța atingerii muzicianului de la clape la coarde Glenn Gould a cântat propriul său Steinway D în majoritatea înregistrărilor sale de studio ale muzicii Bach, Mozart și Schoenberg Un pian Steinway are aproximativ de coarde, una sau două coarde pentru fiecare notă din bas secțiune și trei coarde pentru fiecare notă în secțiunile mijloc și descant Cele de clape albe ale unui pian Steinway sunt realizate din fildeș în loc de fildeș Cei cheile negre sunt realizate din lemn de abanos sau material compozit de ebonit Fiecare Steinway este realizat la aceleași standarde tehnice, dar fiecare Steinway ajunge fiind ușor diferit de oricare altul în receptivitatea la atingere și în livrarea nuanță tonală Aproximativ % din cele de Steinway fabricate în de ani sunt încă în uz astăzi Mai batran Steinway-urile sunt în mod constant reconstruite și reparate Steinway produce mai puțin de % din piane verticale din lume pe an și aproximativ % din piane cu coadă din lume pe an și rămâne pe locul șase în volum de producție și vânzări după Yamaha, Samick, Kawai, Pearl River și Young Chang Există brevete Steinway înregistrate, inclusiv brevete referitoare la repetare acțiune, cadrul metalic pentru piane verticale și cu coadă, îmbunătățiri ale plăcilor de sunet, nervuri ranforsate pentru placa de sunet, pedala sostenuto, mecanisme silențioase de tastatură, grand carcasă pentru pian (care este încă designul actual), mașini de îndoit lemn pentru jantă, stratificată poduri de placa de sunet, cadrul de clopoțel înalte pentru un pian cu coadă, o carcasă pentru pian vertical cu panou balansoar, un cadru de corzi și un capac glisant pentru piane verticale și cheie de pian nivelare STERNBERG viaţă Constantine von Sternberg ( - ) s-a născut la Sankt Petersburg, Rusia, la iulie și a murit în A fost elevul lui Ignaz Moscheles la Leipzig și al lui Karl Reinecke la Conservatorul din Leipzig Mai târziu a studiat cu Theodore Kullak la Berlin și a devenit un elev al lui Liszt în A dirijat operă, a făcut turnee ca pianist și a predat Tururile lui l-a purtat prin Europa, Asia și America În urma turneelor din SUA în - el a fost director al Colegiului de Muzică din Atlanta timp de patru ani În a deschis Sternberg School of Music din Philadelphia, cu filiale la West Philadelphia, Tioga, Camden NJ, Reading PA și Haddonfield NJ Constantin von Sternberg a scris "Etica și estetica cântării la pian" în și peste de piese de salon pentru pian solo Elevii săi au inclus George Antheil și Olga Samaroff Nu a făcut nici un disc și nu a făcut nicio rolă Liszt Sternberg & Liszt Carl Lachmund i-a scris lui Constantin Sternberg pe aprilie pentru a solicita informații referitor la relațiile personale ale lui Sternberg cu Liszt și Sternberg a răspuns pe Septembrie : "Prima mea vizită de trei săptămâni cu dragul bătrân maestru a fost la Weimar în iunie , când Sherwood, Liebling, Moszkowski, X Scharwenka, Nicode, Dori Petersen (mai târziu Zarembski) erau acolo În toamna lui ' mi-am repetat vizita maestrului invitație, de data aceasta la Roma, unde i-am întâlnit pe Latelli, Sgambati, Carl Pohlig (predecesorul al actualului dirijor al concertelor noastre simfonice) şi unde nu am reuşit să o cunosc pe Adele aus der Ohe, deși știam că și ea era un vizitator frecvent la "Villa d'Este" A lui studenții vizitatori la acea vreme erau puțini Scurtă, deoarece șederea mea a fost în ambele cazuri - datorată la turneele mele de concerte - am învățat multe de la maestru și am fost atât de norocos primesc multe semne ale interesului său deosebit pentru compozițiile mele; mai ales în mine "Hochzeits-Polonaise" op , pentru care a sugerat două completări foarte picante care, Din păcate, a venit prea târziu, deoarece piesa era deja publicată Trebuie să mărturisesc că oricât de multe am învăţat de la maestru, nu a fost derivat din învăţătura lui actuală - de care, după cum probabil știți, nu a existat prea mult un mod strict pedagogic - ci mai degrabă din discursurile sale în camera lui de muzică și în timp ce se plimba cu el prin minunatele grădini După cum știți, maestrul a luat de la sine cunoștințe muzicale complete și a fost, de desigur, nu pentru asta m-am dus la el; dar în ceea ce priveşte vederile sale art-etice, la libertatea de concepție și interpretare, pentru a distinge între litera și spiritul pe care l-am învățat mai mult decât oricând înainte sau de atunci Cred că în cazul meu, această ultimă distincție menționată a fost poate cel mai puternic punct al învăţăturii sale L-am revăzut pe maestru în (sau era ?) în Bayreuth Și-a amintit de mine în cel mai amabil mod posibil (ar fi putut vreodată fi altul decât amabil?) dar - îmbătrânise foarte mult, slăbise și era înconjurat şi păzit de oameni care din motive prea evidente i-au format a lui anturaj; pentru că soția mea, care era cu mine în acel moment, nu era bine căreia nu mă puteam dedica el, oricât mi-ar fi plăcut să fac asta A lui Liszt, muzicianul executiv și creativ, lumea nu mai este completă ignoranță, deși există multe, foarte multe, despre care lumea încă mai are de învățat acea parte a stăpânului, dar omul Liszt? Amploarea lui de învățare; ceasul său fără egal; bunătatea și bunătatea lui Hristos; lenitatea lui [sic] cu imperfecțiuni; a lui atitudine încurajatoare față de elevii săi; cum poate lumea să cunoască vreodată acea parte a lui? Cunosc o singură operă de artă care îi poate simboliza caracterul și dispoziția: este "Hristos" al lui Thorwalden din Copenhaga, care, cu brațele întinse, cu iubire ispititoare pare să spună: "Veniți la Mine, voi cei împovărați" STRADAL August Stradal s-a născut la Teplitz, Boemia, la mai și a murit la Schönlinde la martie A studiat compoziţia cu Bruckner şi pianul cu Leschetizsky şi Anton Door (un elev al lui Czerny) înainte de a veni la Liszt A cântat Sonata lui Liszt pentru compozitor în adolescență în anii și mai târziu a intrat Masterclass lui Liszt la Weimar în septembrie A făcut numeroase turnee și a predat pian în Viena și, după , la Schönlinde A compus piese vocale și pentru pian, a făcut pian aranjamente de lucrări orchestrale de Liszt, Beethoven și Bruckner și pian transcrieri ale compoziţiilor pentru organe de Frescobaldi şi Buxtehude Trancrierile lui au fost jucați în vremea lui de Cortot, Friedman, Reisenauer și Sauer Stradal a fost unul dintre cei mai fideli discipoli ai lui Liszt și a cântat o mare parte din muzica lui Liszt pentru pian în recitaluri în toată Germania Stradal a scris o carte "Errinerungen an Franz Liszt" ( ), a memorii despre zilele lui cu Liszt De asemenea, a coeditat cu Eugen d'Albert "The Collected Opere ale lui Franz Liszt" Stradal nu a făcut nici un disc sau role SIRURI DE CARACTERE Sunetul unui pian este produs de ciocanele care lovesc corzile Corzile de pian sunt, de asemenea numit fir de pian Există corzi înalte și corzi de bas Corzile înalte produc cele mai înalte note și se găsesc la capătul din dreapta al pianului Sunt fabricate din otel cea mai înaltă (cel mai subțire) fiind calibrul ( , mm) și cea mai joasă (cel mai subțire) fiind în jur calibrul ( mm) Sunt împreună în trei numiti tricord Corzile de bas produc cele mai joase note Acestea sunt realizate dintr-un miez de oțel cu cupru rană pe ea Când corzile sunt noi, sunt foarte strălucitoare ca alama lustruită, dar ele în curând păta și devin plictisitoare Când corzile de bas sunt foarte vechi, înfășurarea de cupru poate se înfundă cu murdărie, iar tonul poate deveni mort Există peste două sute de corzi în majoritatea pianelor Fiecare șir este sub o tensiune de până la kg Aceasta înseamnă că tensiunea combinată poate fi de până la de tone într-un concert pian Această forță enormă este ținută sub control de un cadru din fontă foarte puternic unele vechi pianele au un cadru din lemn care tinde să se miște sub tensiunea provocată de corzi instabilitatea reglajului Acordarea corzilor este susținută și poate fi ajustată de pinii de acordare Capătul de jos al coarda trece peste un ac de cuplare, iar capătul superior al coardei trece printr-o gaură în acordare știft și este înfășurat de trei sau patru ori Pianul este acordat prin reglarea tensiunii pe fiecare coardă care se face prin înfășurarea știftului de acordare mai strâns sau mai liber UMFLA Un crescendo urmat de un diminuendo, cunoscut și sub numele de efect de umflare, "messa di voce" sau un ac de păr dublu, este adesea folosit într-o frază cantabile Chopin îl marchează în mod special în deschiderea Nocturnei sale în si bemol minor opus nr , dar există nenumărate locuri în muzica de pian unde poate fi folosita, ca nuanta, indiferent daca este sau nu marcata de compozitor Notele de început ale frazei pot începe foarte încet pentru a spori efectul și încheierea notele frazei pot, în mod similar, să devină foarte moi SINCOPARE Accente încrucișate Prima bataie a unei batai este in mod normal accentuata În cazul unei batai cu patru bătăi, a treia bataie are un accent suplimentar Plasarea accentelor acolo unde acestea nu există în mod normal este numită sincopă și Beethoven și Brahms sunt doi compozitori remarcați pentru lor utilizarea eficientă a sincopei Bătaia accentuată în mod normal poate fi atenuată astfel încât sincopa poate fi scoasă în evidență Sincopațiile din mișcarea finală a Sonatei "Lună de lună" opus nr contribuie la impulsul și efectul dramatic al acestei mișcări Pedalare sincopată Pedalarea sincopată se referă la metoda obișnuită de pedalare legato în care susținerea pedala este schimbată ușor după o notă sau un acord pentru a obține un adevărat efect legato TAUSIG Carl Tausig s-a născut la Varșovia la noiembrie și a murit la Leipzig la iulie A fost adus la Liszt în vara anului , ca un om minunat de treisprezece ani de tatăl său Aloys Tausig care a fost și primul său profesor Lui Liszt nu-i plăceau tinerii minune; "artişti care urmează să fie", îi spunea cu dispreţ La început a refuzat să-l audă pe băiat joacă dar l-a luat ca elev când a început să joace Poloneza "eroică" a lui Chopin, deci genial a fost jocul lui După doar un an sub supravegherea lui Liszt, cei paisprezece ani bătrânul lucra deja la Studiile transcendentale ale lui Liszt, în special, "Eroica" și "Mazeppa" La iulie , la o serată la Altenburg, Tausig a cântat câteva piese, iar el și tatăl Aloys, un respectat profesor de pian, i-au fost prezentate lui Hans von Bülow și diverse membri ai școlii din Weimar Bülow a interpretat trei dintre propriile sale lucrări și Liszt incheiat prin interpretarea lui Scherzo si Sonata După aceea, toată lumea a coborât la Hotelul Erbprinz pentru cină Tausig a debutat la Berlin în , sub conducerea lui Bülow A făcut turnee pe scară largă ca a pianist, iar ca dirijor a promovat muzica nouă În , Tausig s-a căsătorit cu pianistul Serafina Vrabely, de care a divorțat ulterior În s-a stabilit la Berlin unde a fondat o școală pentru pian avansat Tausig a scris un concert pentru pian și câteva transcrieri și a publicat o ediție a lui Clementi "Gradus ad Parnassum" Tausig a fost elevul preferat și cel mai bun al lui Liszt și a murit din cauza febrei tifoide, când a avea doar douăzeci și nouă de ani a fost o lovitură gravă pentru Liszt CEHAIKOVSKI Peter Ilici Ceaikovski ( - ) ca compozitor de pian este cunoscut în principal pentru Concertul popular pentru pian nr în si bemol minor opus și, de asemenea, într-o măsură mai mică, a lui Concertul pentru pian nr în sol major opus Ceaikovski a scris muzică pentru pian solo, inclusiv "Chanson Triste" și un set de doisprezece piese pentru pian numite "Anotimpurile" De asemenea, a scris o serie de cântece pentru voce și pian inclusiv binecunoscutul "Nimeni decât inima singuratică" Muzica lui Ceaikovski este cunoscută pentru melodiile sale distinctive, emotivismul puternic, orchestrație plină de culoare și atractie directă Unele sondaje au sugerat că, de toți compozitorii, Mozart și Ceaikovski sunt cei mai populari TEHNICĂ Tehnica în interpretarea la pian este capacitatea de a rezolva dificultățile fizice ale cântării pian Tehnica se ocupă de pozițiile și mișcările degetelor, mâinii, încheieturii, cotului și brațului, și evitarea mișcărilor inutile Contrasta cu expresia la pian joc care se ocupă de nuanțe, potrivire tonală, voce, rubato și pedalare Tehnica și expresia sunt strâns legate S-au scris multe articole și cărți despre tehnica pianului, dar probabil că au tendința prilej de a fi neștiințific, dogmatic, confuz sau contradictoriu Un profesor poate lucra cu un elev pentru a rezolva probleme tehnice individuale Dacă un pasaj nu funcționează, diferit ar trebui folosiți mușchii Aceasta va însemna relaxarea tuturor mușchilor, schimbarea mâinii, pozițiile și mișcările degetelor, încheieturii, cotului și brațului, jucând mai ușor și astfel atenuarea dinamicii, reducerea tempoului, relaxarea din nou și evitarea inutilului miscarile TEMPERAMENT Temperament Sistemul special care a fost folosit pentru a regla o tastatură este descris ca acesta 'temperament' Există o problemă de rezolvat în acordarea oricărui instrument cu tastatură Octave pot, de bineînțeles, să fie reglat exact, dar notele dintre acestea nu pot fi făcute să se potrivească în octavă iar unele trebuie să fie de-acordate pentru a avea sens Dacă acordați un cerc de cincimi pure (C, GD, A, E, B, Fa diez, Do diez, Sol diez, Re dies, La dis, F și C) doul în care ajungeți cu nu este tocmai în ton cu cel cu care ai început Aceasta matematică anomalia este cunoscută sub numele de virgulă În temperament egal toate notele scalei sunt deplasat cu aceeași sumă pentru a rezolva problema În toate celelalte temperamente notele în scară sunt deplasate cu cantități diferite, dând fiecărui temperament un anumit caracter temperamentul pitagoreic Acesta a fost cel mai vechi temperament și a fost folosit până la sfârșitul secolului al XVI-lea Aproape toate paturile și cincimile sunt exact în ton și întreaga virgula este aruncată pe un interval (între fa și si bemol) care, prin urmare, este inutilizabil Acest temperament este ușor de explicat și de acordat, dar lasă multe dintre notele vechii scale destul de ciudate pozitii Este satisfăcător pentru muzica scrisă în vechile moduri care au precedat majorul și scale minore cu condiția să nu existe modulație Temperamentul median Aceasta era norma la începutul secolului al XVII-lea În acest temperament treimii majore sunt perfect în ton, iar paturile și cincimile sunt doar puțin detonate, cu excepția Intervalul "lup" între Sol diesis și Mi bemol, care este foarte dezacordat Acesta este acum un temperament "regulat" deoarece în clape cu mai puțin de patru diezi sau bemol notele de scara majoră se află în aceleași poziții relative și treimile sunt toate exact în acord Acest lucru permite pentru prima dată compozitorului să includă modulația armonică într-unul singur direcție sau alta și să aleagă o cheie pe care o dorește compozitorul În cursul unei modulații, există o schimbare audibilă de tonalitate, mai degrabă ca schimbarea vitezei Apariția unei note negre care nu este disponibilă din punct de vedere tehnic în muzica de secolul al XVII-lea (la bemol, la diesis, re bemol, re diesis și sol bemol) indică faptul că un a fost intenționat o ciocnire bruscă, mai degrabă ca utilizarea deliberată a relațiilor false Cu atât mai mult Accidentalele extreme, C bemol și în continuare, nu apar aproape niciodată În timpul erei meantone apariția ocazională a tastelor precum Fa minor sugerează apariția posibilităților de culoarea cheii Tonalitatea de fa minor, cu patru terți bemol, are un minor foarte ciudat (G sharp nu A bemol) și dacă se cere sol-ul, există alte probleme în magazin Lupul' în sensul tonurilor, acordarea este atât de neplăcută și un astfel de obstacol, încât la sfârșitul al XVII-lea secolul a fost modificat substanțial în practică Temperamentul median modificat Acesta a fost probabil cel mai potrivit temperament pentru majoritatea muzicii timpurii pentru orgă auzim acum Chiar dacă Buxtehude și Bach au fost printre cei care explorau noi temperamente tehnica lor compozițională a rămas informată de sistemul meantone Treimile pure de meantone sunt puțin de-acordate pentru a încerca să diminueze "lupul" Modificat însemna că un temperament era încă folosit de constructorii de organe englezi, inclusiv Willis, până în anii Aceasta includea a cincea virgulă însemna una și a șasea virgulă meantone (temperamentul "Silbermann") Temperamentul median modificat permite compozitorul să moduleze puțin mai liber și mai frecvent, chiar și ocazional în cinci dièse sau bemol, înainte de a reveni la tasta de pornire Temperamente bine temperate sau circulante Acestea au apărut la sfârșitul secolului al XVII-lea, pe măsură ce teoreticienii muzicali au început să o facă experimentați modalități de a ascunde "lupul" și de a face toate cheile utilizabile Era perfect evident că acest lucru s-ar putea realiza prin distribuirea egală a intervalelor pe scară, dar nu aceasta a fost calea pe care au luat-o Motivul pentru care nu au luat această cale a fost că acestea temperamentele circulante (no-wolf) sunt cele care permit cea mai largă explorare a cheii culoare Muzicienii secolului al XVIII-lea erau mulțumiți de posibilitățile expresive oferit prin scrierea în tonuri diferite și a căutat să exploateze caracterul destul de diferit al fiecare în scrisul său Aceste temperamente includ diferitele acorduri ale lui Werckmeister (expert în organe, , Kirnberger (elev Bach, începutul secolului al XVIII-lea), Neidhardt ( ) și Vallotti (aproximativ ) Werckmeister III se remarcă prin puritatea sa în cele mai bune taste și adecvarea pentru organe cu amestecuri mari de chinte, deoarece multe dintre patri și cincimi sunt în ton, dar este neregulat și accidentat în modul în care tratează modulația și culoarea cheie Vallotti este netedă și obișnuită, dar culoarea cheie este în general destul de blândă În toate aceste sisteme este este posibil să se joace în orice tastă, dar cele mai multe taste de la distanță pot suna neplăcut și modulația enarmonică nu este întotdeauna fericită Alte temperamente circulante au fost concepute în timpurile moderne Aproape toate suferă de defectul grav pe care sunt greu de memorat și, prin urmare, sunt dificil de folosit în practică, deoarece nu se poate acorda o orgă cu o carte într-o mână temperament egal Acest lucru este cunoscut încă din anul î Hr dar această soluție foarte evidentă nu a devenit larg răspândită până la sfârșitul secolului al XVIII-lea, sau cincizeci până la o sută de ani mai târziu în Lumea vorbitoare de engleză Avantajele sunt clare Toate cheile sunt utilizabile și pline modulația enarmonică este posibilă Dezavantajele sunt, de asemenea, clare Nici un interval nu este exact în ton (într-adevăr, la orice scară majoră, terțele și notele de început sunt destul de ascuțite) și nu există nicio culoare cheie Bach nu a susținut niciodată temperamentul egal Bach a scris două seturi de piese numite "Das" Wohltemperierte Klavier" ("Tastatura bine temperată") Procedând astfel, a evitat Termen german pentru "temperament egal", care este "Gleich-Schwebende Temperatur" Aceste patruzeci și opt de piese au fost concepute pentru a prezenta întreaga gamă de culori cheie disponibile de la a temperamentul circulant O examinare atentă a textelor arată că Bach a variat-o pe ale lui tehnica compozitionala dupa cheia in care scria Tot restul Muzica lui Bach se încadrează în tiparele mai convenționale ale zilei, majoritatea fiind bine potrivit pentru temperamentul median modificat, chiar dacă împinge continuu granițele a sistemului TEMPO Tempo înseamnă viteza cu care se joacă o piesă sau o secțiune a unei piese Brahms conducea odată o repetiție a concertului său pentru vioară și o persoană prezentă a întrebat de ce o conducea mai încet decât cu o zi înainte Brahms a răspuns că a lui pulsul a fost diferit de ziua precedentă Tempo poate depinde, de asemenea, de tehnica interpretului și de acustica hol Un tempo ar trebui să fie întotdeauna unul confortabil pentru interpret și, de asemenea confortabil pentru ascultător Muzica din perioada barocului curge la un tempo de bază asociat pulsului și marcajelor de tempo precum presto și adagio au legătură atât cu starea de spirit cât și cu tempo Uneori, când se alege un tempo foarte rapid, impresia generală este că piesa este Mai lent Motivul pentru această impresie este că viteza mai mare înseamnă că sunt mai puține accente perceptibile de ureche Acest lucru s-a întâmplat la Primăria din Sydney într-un spectacol de Studiul Chopin în Do diesis minor opus nr Dacă o piesă începe cu un tempo care este prea rapid, poate încetini mai târziu Acest lucru s-a întâmplat la aceeași sală în prima mișcare a concertului pentru pian Beethoven nr în do minor Pianistul a început cu un tempo foarte rapid și mai târziu a fost frânat substanțial de către conductor Este o idee bună atunci când luați în considerare tempo să luați în considerare cele mai rapide note din mișcare sau bucată În mișcarea finală a cvartetului cu pian sol minor al lui Mozart, tempo-ul tremorilor a temei de deschidere este condiționată de nevoia de a acomoda confortabil tripletul semicole care apar în două locuri mai târziu în aceeași mișcare Această cazare trebuie să fie confortabil atât pentru interpret, cât și pentru ascultător TERMENI Aceasta este o listă a unora dintre termenii muzicali care pot fi întâlniți în muzică și, în special, muzica de pian Majoritatea termenilor sunt italieni, în conformitate cu italianul originile multor convenții muzicale europene Uneori cuvintele muzicale speciale dintre aceste fraze diferă de cuvintele italiene originale sau actuale Majoritatea celorlalte termenii sunt din franceza sau germana Alții sunt din limbi precum latină și spaniolă Unii compozitori, precum Beethoven, Schumann și Franck, au folosit și termeni din ei propria limba A a, à (Fr) - la, la, de, pentru, în, în stilul de a capella - fără acompaniament instrumental accelerando - creșterea treptată a tempoului accentato - cu accent acciaccatura - nota de grație rapidă adagietto - destul de lent adagio-lent adagissimo - foarte lent ad libitum (Lat) - viteza și modul de execuție sunt lăsate la latitudinea interpretului affettuos - cu emoție affretando - grăbit agitato - agitat al, alla - în maniera de alla breve - două bătăi minime la o bară, mai degrabă decât patru bătăi crochet alla marcia - în stilul unui marș allargando - devenind puțin mai lent allegretto - moderat rapid allegro - rapid alto - mai jos decât o soprană, dar mai înalt decât un tenor andante - tempo moderat andante - puțin mai rapid decât un tempo moderat animato - vioi a piacere - ritmul nu trebuie urmat cu strictețe apasionato - cu pasiune appoggiatura - slow grace note arietta-aria scurtă arioso - melodic arpegiu - notele de acord cântate una după alta, de obicei crescătoare assai - suficient, foarte assez (Fr) - suficient, foarte a tempo - revenirea la tempo-ul anterior attacca - mergi direct fără pauză ausdrucksvolle (ger) - expresiv avec (Fr) - cu B b (Ger) - b bemol; în germană b natural se numește h bas - cel mai mic dintre cele patru game de voce, soprană, alto, tenor; cea mai joasă linie melodică basso continuo - linie continuă de bas în perioada barocului ritm - o singură mișcare de accent ritmic ben, bene - bine; ben marcato bis (Lat) - de două ori bravura-boldness (con bravura) pod-pasaj de tranziție brillante-cu strălucire brio-vigour (con brio) brioso - energic acord rupt - note ale acordului jucate într-o secvență consecventă C cadență - secțiune solo de pian sau alt concert pentru a arăta virtuozitatea calando - din ce în ce mai încet și mai moale cantabile, cantando - în stil de cânt cedez (Fr) - ceda cezură, cesura - rupere în sunet coda - secțiune de închidere a mișcării codetta - secțiune de închidere a unei părți a unei mișcări colla voce - pianistul îl urmărește pe cântăreț coloratura - soprană cântând melodie elaborată come prima - ca prima dată timp comun - / sau C - patru bătăi de crochet într-o bară comodo - confortabil (tempo comodo) con, col, colla - cu con amore - cu dragoste con affetto - cu emoție con brio - cu vigoare condolore - cu tristete con (gran, molto) espressione - cu (mare, mult) expresie con fuoco - într-o manieră de foc cu larghezza-broadly con sordino - fără pedală de susținere crescendo - din ce în ce mai tare D da capo - întoarce-te la început dal segno - reveniți la locul desemnat în muzica, apoi continuați până la sfârșitul piesei decrescendo - devine mai moale delicat diminuendo - devine mai moale dulce-dulce dolcissmo - foarte dulce dolentă-trist oprire dublă - cântând două note simultan pe un instrument cu coarde dur (Ger) - major - A dur (A major), B dur (B bemol major), H dur (B major) dinamica - volumele sunetului E empfindung (Ger) - sentiment en dehors (Fr) - proeminent energico-puternic en pressant (Fr) - grăbirea înainte expresivo - expresiv etwas (ger) - oarecum F fermata - repaus sau notă urmează să fie prelungită bine - finalul forte (f) - tare fortepiano (fp) - tare apoi imediat moale; pian timpuriu fortissimo (ff) - foarte tare forzando (fz) - accent brusc fuoco - foc (con fuoco - într-o manieră de foc) G geschwind (ger) giocoso-vesel giusto - strict, potrivit (tempo giusto - strict time, proper time) glissando - alunecare în sus sau în jos notele albe sau negre ale unui pian grandios - măreț mormânt - încet și serios grazioso - cu bunăvoință H h (Ger) - b natural; b (Ger) înseamnă b bemol hemiola - alt ritm decât cel implicat de semnătura de timp eu immer (Ger) - întotdeauna improvisato - parcă improvizat incalzando - din ce în ce mai repede și mai tare K kräftig (Ger) - puternic L lacrimoso - în lacrimi lamentoso - cu jale langsam (Ger) - încet largamente - încet larghetto - oarecum încet largo-încet lebhaft (Ger) - vioi legato - îmbinat lin leggier - ușor, delicat lento-încet liberamente - liber l'istesso - same (tempo, articulation) loco - anulează o direcție va lugubre-doliu M ma-dar ma non troppo - dar nu prea mult maestoso - maiestuos main droite (md) (Fr) - mana dreapta main gauche (ms) (Fr) - mâna stângă mano destra (md) - mana dreapta mano sinistra (ms) - mâna stângă marcato - accentuat marcia - marș (alla marcia - în manieră de marș) martellato - ciocănit marziale - în stilul marșului mässig (ger) - moderat melisma - schimbarea notei unei silabe în timp ce aceasta este cântată măsură - un ciclu complet al semnăturii de timp (= bară) meno - mai puțin (meno mosso - mai încet) mesto - jalnic, trist metru - model de ritm al bătăilor puternice și slabe mezza voce - cu volum moderat mezzo forte - moderat tare mezzo pian - moderat încet mezzo-soprană - cântăreață cu gama A până la F moderat - moderat (tempo) moll (ger) - minor în limba germană foarte-foarte morendo - moartea în dinamică și, poate, de asemenea, în tempo mosso - (più mosso - mai rapid; meno mosso - mai lent) moto - (con molto - repede) N Nicht (ger) - nu note inégales (Fr) - cântând note egale lung-scurt (baroc) O ossia - alternativă specificată prin note de subsol, note mici sau pe personal suplimentar ostinato - model muzical repetat ottava - octava (octava bassa - cu o octava mai jos) P Parlando - ca un discurs, anunțat partitur (Ger) - partitură orchestrală completă pauză - odihnă pedală-pedală perdendosi - murind pesante - grea, peu a peu (Fr) - încetul cu încetul pianissimo (pp) - foarte moale pian (p) - moale pian-partitură vocală - aranjament pentru pian cu părți pentru voce (= partitură vocală) piacevole -plăcut piu - mai mult pizzicato - smuls (arco - cu arcul) Pochettino - foarte puțin poco - un pic poco a poco - încetul cu încetul poi - apoi (o instrucțiune într-o secvență ca dim poi subito forte) portamento (în cânt) - alunecare de la o notă la alta portamento (la pian) - mezzo staccato prestissimo - extrem de rapid presto - foarte rapid prima volta - prima dată primo, prima - primul Q cvasi - ca (quasi una fantasia - ca o fantezie) cvasi - aproape (quasi allegro - aproape rapid) R rallentando - tot mai încet rasch (Ger)-rapid restez (Fr) - rămâne (rămâi pe o notă sau șir) rinforzando (rf) - accentuat (crescente brusc sau o singură notă accentuată) risoluto - hotărât ritardando - tot mai încet ritenuto - devenind un mai lent rubato - flexibilitate ritmică în cadrul unei fraze S sanft (Ger) - blând scherzando - jucăuș scherzo - mișcare reluând menuet în simfonii și sonate schleppen (ger) - a trage (nicht schleppen - nu trage) schnell (Ger)- rapid scneller (Ger) - mai rapid secco sau Sec (Fr) - uscat, nearpegiat segno - semn (dal segno - din semn) segue - treceți la următoarea secțiune fără pauză sehr (ger) - foarte semiton - cea mai mică diferență de înălțime între note în majoritatea muzicii occidentale eșantion - pur și simplu sempre - mereu fără-fără senza sordini - cu pedală de susținere sfogato - plutind liber sforzando (sfz) - accent puternic brusc comparație - continuați să aplicați direcția anterioară slargando - devenind un mai lent slentando - devenind un mai lent smorzando - din ce în ce mai moale și, poate, mai lent soave - lin, blând solenne - solemn solo (plural: soli) - singur sonatina - o sonată mică sonore - sonorous sordini - senza (con) sordini - cu (fără) pedală de susținere soprană - cea mai înaltă dintre cele patru game de voci standard; soprană, alto, tenor, bas sospirando-spinând sostenuto - susținut, prelungit sotto voce - stăruit ca și cum ar fi vorbit sub răsuflarea cuiva staccato - detașat spre deosebire de legato strepiso-zgomotos stretto - tot mai repede stretto (într-o fugă) - suprapunerea strânsă a intrărilor fugace stringendo - devenind mai rapid subito - brusc T tacet - tăcut, nu juca tempo - timpul, viteza generală a unei piese tempo di marcia - tempo de marș tempo di valse - tempo de vals tempo giusto - în timp strict; la ritmul potrivit tempo primo - reia tempo-ul original teneramente - cu tandrețe tenerezza - tandrețe tenor - al doilea cel mai mic din gama standard de patru voci; sopr , alto, tenor, bas tenuto - păstrați nota pentru valoarea totală tranquillo - calm, pașnic tre corde - eliberează pedala moale a pianului (trei coarde) troppo - prea mult (allegro [ma] non troppo-rapid, dar nu prea repede) tutti - toate orchestra sau vocile vin în același timp U un, uno, una - unu una corda - apăsați pedala moale a pianului (o coardă) un poco - un pic V rapid-rapid velocissimo - foarte rapid ca într-o cadență sau alergare vibrato - modificare ușoară repetată rapid în înălțimea notei de către cântăreț virtuoz - interpret cu abilități, tehnică sau artă excepționale vivace - vioi vivacissimo - foarte vioi partitură vocală - aranjament pentru pian cu părți pentru voce (= partitură vocală la pian) voce-voce volante - zburător volti subito (vs) - întoarce rapid pagina W wenig (Ger) - puțin, nu mult Z zarlzheit (Ger) - bate zart (Ger) - fraged zartheit (Ger) - tandrețe zärtlich (Ger) - tandru zeichen (Ger)- semn zeitmass (Ger)-tempo zichen (Ger) - a scoate zitternd (Ger) - tremolando zogernd (Ger) - încetinirea TREII În studiul Chopin opus nr în sol diez minor mâna dreaptă este aproape formată în întregime din treimi cromatice Chopin a marcat degetul pe primele două dintre treimi cromatice Treimile sunt uneori numite treimi duble THOMAN István Thomán s-a născut la Homonna, Ungaria, la noiembrie și a murit în Budapesta în A studiat compoziţia cu Robert Volkmann, iar pianul cu Liszt la Weimar în - A început să predea la Academia Regală de Muzică din Budapesta în A compus cântece, studii de pian și lucrări solo pentru pian Elevii lui au inclus Bela Bartók, Ernst von Dohnányi și Fritz Reiner Thomán nu a făcut nici un disc sau sul TIMANOFF Vera Timanova s-a născut la Ufa, Rusia, la februarie și a murit la Sankt Petersburg în A apărut pentru prima dată în public la vârsta de nouă ani La vârsta de unsprezece ani a început studiind cu Anton Rubinstein, iar la vârsta de treisprezece ani cu Carl Tausig la Berlin A locuit la Praga în , apoi s-a mutat la Viena în Din a fost obișnuită vizitator la Weimar timp de zece veri ca elev al lui Liszt Deși Carl Lachmund a scris că părea să nu aibă o educație muzicală profundă și că era trufașă, Liszt o prețuia foarte mult și a numit-o "la crème de la crème" Ea a apărut la Londra în sezoane - când numele ei a fost dat drept "Timanoff" Ea a făcut turnee pe larg din când în când dar nu-i păsa prea mult să cânte în public și s-a stabilit la Sankt Petersburg ca profesor Vera Timanoff nu a făcut niciun disc Ea a făcut o rolă Lizt care se află pe CD-uri care a venit cu "Redescoperirea tradiției Liszt" de Gerard Carter și publicat de Wensleydale Press, Ashfield, Piesa a fost Rapsodia maghiară nr a lui Liszt, care se interpretează rar în public, iar rulada în sine este extrem de rar întâlnită TIMELINES gama tastaturii Pianul Cristofori are de note de la do la do Unele clavecin ating octave Pianele pătrate Broadwood au octave Broadwood face primul pian de / octave Broadwood atinge octave la un pian cu coadă Erard-ul lui Beethoven se extinde de la F la C Pianele Broadwood în mare parte octave, dar unele coboară la Fa sub C Broadwood-ul lui Beethoven are octave, dar coboară la Fa sub C Liszt cântă la un pian Erard de octave la Paris Broadwood Grand atinge A peste F obișnuit Pianele încep să aibă octave complete care coboară la A de jos Chickering introduce pianul cu / octave de note A la C * Bösendorfer se extinde la F sub partea de jos A pe marile lor mari Bösendorfer Imperial Grand ajunge la de note cu un Do sub A *gama standard producatori de piane Broadwood (Londra) Erard (Paris) Pleyel (Paris) Chickering (Boston) Bosendorfer (Viena) Steinway (New York) Bechstein (Berlin) Bluthner (Leipzig) Baldwin (Cincinnatti, Ohio) Yamaha (Hamamatsu, Japonia) inovatii tehnice Bartolomeo Cristofori inventează pianul Silbermann inventează dispozitivul de oprire a tragerii pentru ridicarea tuturor amortizoarelor Merlin introduce dispozitivul "una corda" Broadwood introduce pedala de susținere Broadwood extinde gama pianului de la octave la / Broadwood extinde gama pianului la octave Broadwood extinde gama pianului la octave Erard inventează dubla acțiune de evadare Babcock inventează cadru de fier pentru pian Pape introduce ciocanele acoperite cu pâslă Pape inventează over-stringing (încrucișarea cu coarde) Herz revizuiește acțiunea de dublă evacuare Pianul de cotă Chickering folosește cadrul de fier al lui Babcock Boisselot inventează pedala de sostenuto Steinway aplică încrucișarea pianelor cu coardă Steinway inventează scalarea duplex Blüthner inventează înșirarea alicotă Steinway îmbunătățește designul pedalei sostenuto TON Potrivirea tonului Sunetul pianului este evanescent, adică începe să dispară de îndată ce nota este bătută Aceasta de aici rezultă că pentru a obține un sunet neted notele unei melodii trebuie să fie potrivite Aceasta înseamnă că, atunci când o notă mai lungă dintr-o melodie este urmată de o altă notă, nivelul dinamic al notei mai scurte ar trebui să se potrivească cu ceea ce a rămas din nota mai lungă Acest nu va fi întotdeauna așa, deoarece o melodie în creștere va fi deseori interpretată crescendo se va, totuși, deseori să fie așa, indiferent dacă melodia este în creștere sau în coborâre, dacă prima notă este valoare mai mare în timp până la a doua notă Al doilea subiect al primei mișcări a concertului pentru pian în do minor al lui Beethoven este unul dintre nenumăratele exemple în care se utilizează potrivirea tonurilor Potrivirea tonurilor este o parte vitală a stilului cantabile și a oricărei cântări expresive la pian nuanță de ton Unde crescendo, diminuendo și efectul de umflare sunt folosite subtil și în cantități mici ele pot fi numite nuanță de ton Compozitorii nu marchează toate nuanțele de ton pentru a face acest lucru ar aglomera pagina tipărită și ar reduce individualitatea legitimă a pianistului ton nuanțele, totuși, sunt o parte vitală a stilului cantabile și a oricărui pianu expresiv joc Diferența dintre crescendo, diminuendo și efectul de umflare, pe unul mâna și nuanțele de ton, pe de altă parte, este în cele din urmă o chestiune de grad Nuanța tonului este o parte vitală a stilului cantabile și a oricărei cântări expresive la pian Calitatea tonului Se discută dacă calitatea sunetului unei singure note de pian este independentă de volumul acesteia Tobias Mathay a susținut că este James Ching a susținut că nu este Prezentul Scriitorul urmează punctul de vedere al lui Ching că, strict științific și analitic, există doar unul calitate pentru fiecare dintre cele aproximativ douăsprezece grade dinamice distinct audibile sau pentru fiecare nota de cantitati urmează diferenţe de calitate, în context a interpretarii unei compozitii pentru pian, din mici diferente de volum, nuante din notă la notă, potrivire a tonurilor, voce, rubato și pedalare Chopin a cântat încet, așa cum au atestat mulți dintre cei care l-au auzit cântând Acest lucru nu a fost din cauza, sau numai din cauza slăbiciunii și a stării de sănătate a lui, ci pentru că într-o dinamică în general moale nivel diferite nuanțe sunt mai evidente pentru ureche și un sunet mai frumos este produs ATINGERE Atingerea la pian La pian, durata reală a unei note scrise poate varia în funcție de atingere folosit Legato Atingerea Legato implică o ușoară suprapunere în menținerea apăsată a fiecărei note Această atingere este potrivit pentru producerea unui cantabile într-o melodie Este cea mai comună atingere folosită în cântând la pian și este indicat printr-un segment de cerc numit slur non-legato Atingerea non-legato nu implică nicio suprapunere în menținerea apăsată a fiecărei note Această atingere este potrivite pentru unele scale și pasaje din lucrări baroc și clasice La început, și unii mai târziu, lucrările clasice poate fi sugerat de absența unei malluri Liszt uneori indică în mod specific această atingere cu expresia "non legato", dar dacă aceasta este doar a indicația fiziologică nu este complet clară în absența unei indicații de pedală de către Liszt Staccato Staccato touch implică desprinderea notei și, în general, nota cu care se joacă jumătate din valoarea notei Această atingere este indicată de un punct deasupra sau sub notă În în ceea ce privește durata unei note, atingerea poate fi indicată printr-o notă și o pauză Patru croșetele marcate cu puncte staccato ar avea aceeași durată cu patru treme despărțite de repaus de tremol În determinarea lungimii efective a unei note sau a unui acord marcat staccato, și în ciuda a ceea ce este spus mai sus, trebuie să se țină cont de tempo și caracterul pasajului incet, trecere moale, blândă, scurtarea poate să nu fie la fel de mare ca într-un pas mai rapid, mai energic, trecere Staccatissimo Staccatissimo touch presupune ca nota să fie foarte detașată și, în general, se joacă cu un sfert din valoare Această atingere este indicată de o pană deasupra sau sub notă Compozitorii sunt uneori ocazionali în a face o distincție clară între punctele staccato și staccatissimo pene Această problemă apare uneori în muzica pentru pian a lui Mozart, Beethoven și Liszt În cele mai multe cazuri, nu contează foarte mult, așa cum ar fi contextul un ghid suficient Editorii și editorii asimilează foarte des cele două marcaje cu un punct dar sunt ocazii în care compozitorul a intenţionat o distincţie Sunt câteva exemple în acest sens în sonatele pentru pian ale lui Beethoven, unde manuscrisul său autograf este clar arată o diferență Un exemplu special apare în prima mișcare a Sonatei sale în E bemol major opus nr Mezzo staccato Mezzo staccato este o atingere între staccato și non legato Notele sunt ușor detașate și sunt indicate prin puncte staccato combinate cu o slur legato deasupra lor Pe pianul atunci când notele sunt aceleași, de obicei sunt pedalate și acest lucru se face pentru că, dintr-un punct de vedere, ele sunt tratate ca note care urmează să fie interpretate legato un singur raționament în spatele acestui punct de vedere este că atunci când există două note și sunt aceleași, este necesar să adăugați punctele, altfel slur-ul ar putea fi considerat ca o cravată, nu o slur legato În muzica de pian a perioadei romantice, chiar și atunci când notele nu sunt aceleași, sunt de multe ori, de asemenea, pedalat dacă există un suport armonic subiacent, sau fiecare notă este dat un legato pedalând Practica nu este totuși uniformă și ar trebui să ținem cont de oricare marcarea de către compozitor Beethoven a marcat pedala prin notele mezzo-staccato ale melodia de pian descendentă în mișcarea lentă a concertului său de pian "Emperor" Scopul său a fost aparent să obțină o calitate individuală asemănătoare unui clopot pentru fiecare notă Liszt a spus la un anumit masterclass că mezzo staccato notează particularitatea compozițiile pentru pian care se cântau erau "nu staccato" și că încheietura mâinii ar trebui să cadă în jos cu fiecare notă TRADIȚII Interpretările lui Liszt despre Chopin au fost expresive și extravagante, în timp ce interpretările Clarei Schumann şi Hans von Bülow au fost mai reţinute şi intelectual, dacă putem merge după relatările contemporane Elevul lui Chopin Mikuli i-a predat pe Michalowski, Rosenthal și Koczalski și pe următorul generația din linia Mikuli a fost Neuhaus, Sofronitsky și Rosen Elevul Chopin Mathias i-a predat pe Philipp, Pugno și Carreño, iar următoarea generație din Linia Mathias a fost Magaloff și Novaes Elevii Liszt au fost Tausig, Sauer și Bülow Elevii Leschetizky au fost Friedman, Paderewski și Moiseiwitsch Este dificil, totuși, să stabilim vreo cauzalitate clară în aceste genealogii muzicale, având în vedere gama de influențe asupra marilor pianiști și personalitățile lor puternice Un alt cadru ar putea sugera o școală națională rusă și o școală națională franceză ca factor determinant al stilurilor de interpretare: Școala națională rusă: Anton Rubinstein, pianist rus, a predat pianistul polonez Josef Hofmann și inclus în această linie ar putea fi pianistul și compozitorul rus Serghei Rahmaninov și elevul lui Safonov Josef Lhevinne Școala națională franceză (Chopin) afectată de tradițiile conservatoare: Planté, Cortot, Casadesus și Long; iar într-o generație ulterioară Perlemuter și François Au existat diferite tradiții tehnice care decurg din Lebert-Stark, Deppe, Leschetizky, Breithaupt și Mathay Este probabil că jocul lui Chopin a fost influențat mai mult de moda în schimbare generații succesive decât prin relațiile profesor-elev, naționalitate sau școli TRANSPUNEREA Schimbarea tonului unei piese muzicale se numește transpunere O piesă într-o cheie majoră poate fi transpus la orice altă cheie majoră O piesă într-o tonalitate minoră poate fi transpusă în oricare altă cheie minoră O piesă va suna mai sus sau mai jos odată ce a fost transpusă Pianiştii, acompanitorii, compozitorii şi aranjatorii beneficiază de abilităţile de transpunere Brahms a transpus odată la vedere pentru un concert partea de pian cu un semiton mai mare pentru Sonata "Kreutzer" de Beethoven Pianul pe care Brahms trebuia să cânte era un semiton joasă și nu era practic pentru violonistul său Ede Reményi să reacordeze César Franck a transpus odată o piesă la vedere când întreprindea un test de citire la vedere într-un examinare, dar pare să fi fost penalizat mai degrabă pentru nerăbdarea lui decât pentru a fi răsplătit pentru priceperea sa Ciclul de cântece "Winterreise" al lui Schubert a fost scris probabil pentru un tenor cu o gamă largă Un bariton folosește o ediție în care un număr de cântece sunt transpuse pe un ton sau asa de A doua ultima melodie dintr-o ediție binecunoscută pentru voce joasă este în La major care este a puțin prea sus pentru o voce de bariton și beneficiază de o transpunere în sol major TUNING Pianele au nevoie de acorduri regulate pentru a le menține la înălțime și pentru a produce un sunet plăcut De convenție, acestea sunt reglate la standardul recunoscut internațional de A = Hz Aceasta trebuia să fie , dar deoarece acesta este un număr prim, a fost ales următorul număr întreg cel mai mare A este A deasupra mijlocului C Un pian folosit pentru un concert este acordat înainte de fiecare concert și uneori în timpul intervalului bine Majoritatea pianelor autohtone ar trebui să fie acordate la fiecare șase luni Asta nu pentru că ei brusc deztonează la fiecare șase luni, dar pentru că treptat treptat acordați-vă tot timpul și după șase luni acest lucru tinde să devină vizibil Această perioadă de șase lunile nu este un absolut, ci un ghid Un nou pian trebuie acordat mai des inițial UNA CORDA Traducerea literală din italiană a "una corda" este "un șir" Este, de asemenea, instrucțiuni de a apăsa pedala cea mai din stânga, care se numește una corda sau pedala moale Când pedala una corda este coborâtă pe un pian modern, toate ciocanele sunt deplasate lateral ușor, astfel încât fiecare ciocan să lovească doar două șiruri, nu toate trei La începutul secolului al XIX-lea pianele vieneze au fost aranjate astfel încât pedala de schimbare să poată face alegeți una sau două coarde ale unui tricord (grupul de trei coarde, toate acordate la același pas) Acest fapt explică semnele lui Beethoven în unele dintre sonatele sale ulterioare care diferențierea dintre aceste două posibilități Unele dintre piane aveau o pedală separată pentru fiecare dintre aceste două posibilități și unele aveau o singură pedală care era acționată în două pozitii diferite Pe vremea pianelor vieneze mai mari de / octave, în jurul anului , geometria frânghie și dimensiunea ciocanului făceau aproape imposibil să loviți doar o sfoară și astfel obțineți un sunet adevărat una corda În cele din urmă, pedala de schimbare suplimentară a fost scăpată, dar a fost păstrat numele "una corda" PIANURI DREPTATE Pianul modern există în două forme: pianul de cotă și pianul vertical Aproape fiecare pian modern are de clape (șapte octave și o terță minoră, de la A la C ) Mulți pianele mai vechi au doar de clape (șapte octave de la A la A ) unii producatori, cum ar fi Blüthner, extindeți intervalul în una sau ambele direcții Pianele verticale au cadrul și corzile așezate vertical, extinzându-se în ambele indicații de la tastatură și ciocane Este mai greu să produci o acțiune sensibilă asupra piane verticale deoarece ciocanele se mișcă orizontal și acțiunea ciocanului vertical este arcuri dependente care sunt predispuse la uzură Pianele verticale au avantaj fata de pianele cu coada ca sunt mai compacte si nu au nevoie de o camera spatioasa URTEXT EDITIONS O ediție ürtext a unei opere de muzică clasică este o versiune tipărită destinată reproducerii intenția originală a compozitorului exact posibil, fără nicio adăugare sau modificare material Alte tipuri de ediții distincte de ürtext sunt facsimil și interpretative editii Sursele pentru o ediție ürtext includ autograful (adică manuscrisul produs în mâna compozitorului), copii de mână realizate de studenții și asistenții compozitorului, the prima ediție publicată și alte ediții timpurii De la primele ediții incluse adesea greșelile de tipărire, o sursă deosebit de valoroasă pentru edițiile ürtext este o copie a primei ediții care a fost corectat manual de compozitor Acolo unde sursele sunt puține sau sunt tipărite greșit, sarcina conflictuală a editorului ürtext devine dificilă Cazuri în care compozitorul a avut caligrafie proastă (de exemplu, Beethoven) sau a revizuit lucrarea după publicare, de asemenea creaza dificultati Un element fundamental în editarea ürtext este modul de prezentare a variantelor de citire Dacă editorul include prea puține variante, ceea ce limitează în mod nedrept libertatea de a alege a interpretului Cu toate acestea, includerea unor variante improbabile din surse evident nesigure, de asemenea, servește executa prost Acolo unde editorul trebuie să meargă mai departe pe un membru este în identificarea greșeli de tipărire sau erori de script Marele pericol - deloc teoretic - este acela interesant, alegerea excentrică sau chiar inspirată din partea compozitorului va fi ștearsă de o redactor prea zelos Editorii responsabili identifică cu note de subsol toate locurile în care se află notele au fost modificate într-o ediție ürtext Este clar că cunoașterea intenției compozitorului este doar punctul de plecare în pregătire a unei performanțe muzicale eficiente; o mare cantitate de gândire și practică independentă este necesar de asemenea Dar cei mai mulți muzicieni de astăzi ar considera că procesul ar trebui să înceapă cu cea mai fidelă versiune a intenției compozitorului pe care o poate aduna erudiția PIANURI VIENEZE Fabricarea pianelor a înflorit la sfârșitul secolului al XVIII-lea în școala vieneză care au inclus Andreas Stein (care a lucrat în Augsburg, Germania) și producătorii vienezi, Nanette Stein (fiica lui Johann Andreas Stein) și Anton Walter piane vieneze erau construite cu rame de lemn, două șiruri pe bilet și aveau ciocane acoperite cu piele La unele dintre aceste piane vieneze notele erau colorate diferit de cele ale piane moderne, cu note negre corespunzătoare notelor albe de astăzi și maro sau note albe corespunzătoare notelor negre actuale Pentru astfel de instrumente Mozart și-a compus concertele și sonatele și replicile dintre ele sunt construite astăzi pentru a fi folosite în interpretarea instrumentelor autentice ale muzicii sale The piane de pe vremea lui Mozart aveau un ton mai moale, mai clar și mai puțină putere de susținere decât cele de astăzi piane Termenul de "pian" este adesea folosit în zilele noastre pentru a distinge al optsprezecelea instrument din secolul de la piane de mai târziu În perioada - pianul Mozart a suferit schimbări majore care au condus la modern forma instrumentului Acest lucru a fost ca răspuns la o preferință consistentă a compozitorilor și pianiști pentru un sunet de pian mai puternic și mai susținut A fost, de asemenea, un răspuns la revoluție industrială în curs de desfășurare care a făcut disponibil oțel de înaltă calitate pentru coarde și turnare de precizie pentru producerea ramelor din fier Gama pianului era de asemenea a crescut de la cele cinci octave ale zilei lui Mozart la octavele de " ale pianului modern VIOLE Rudolf Viole ( - ) a fost un elev de compoziție al lui Liszt Sonata sa în si bemol opus a fost publicată în , la doar un an după ce a fost publicată Sonata lui Liszt O copie nu are ajunge la noi, dar, conform recenziei lui Bülow din Neue Zeitschrift für Musik, ( ), s-a bazat pe Sonata lui Liszt și a folosit o temă pe care Liszt i-a oferit-o Violei în cursul studiilor sale Bülow, care a fost persoana dedicată, a descris-o ca fiind "în mod profund muzica inovatoare a viitorului în cel mai înalt grad ' VOCARE Exprimarea la pian În contextul interpretării unei compoziții pentru pian, vocea este furnizată de pianist de un nivel dinamic diferit pentru fiecare fir al unei texturi Este folosit peste tot muzica de pian și în toate cântarea la pian Este o parte esențială a tuturor cântării la pian Compozitorii din perioada clasică, precum Haydn, Mozart, Beethoven și Schubert, au făcut de obicei nu marchează vocea Acest lucru nu înseamnă că nu trebuie folosit De compozitori din perioada romantică, Chopin rareori a marcat-o în mod explicit, dar Liszt a marcat-o din cand in cand Dintre compozitorii secolului al XX-lea, Prokofiev l-a marcat mai liberal Într-o frază a unei sonate Mozart marcată pian (moale), se cântă melodia cu mâna dreaptă mezzo pian (moderat moale) în timp ce basul alberti din mâna stângă este cântat pianissimo (foarte moale) Într-o frază a unui nocturn Chopin marcat pian (soft), se cântă melodia cu mâna dreaptă mezzo forte (moderat tare), basul se cântă mezzo pian (moderat moale) și acordurile din partea de mijloc sunt jucate pianissimo (foarte moale) Vocea este o parte esențială a tuturor cântării la pian, așa cum sunt nuanțele și rubato Este, de asemenea o parte vitală a stilului cantabile În ce măsură ar trebui folosită vocea cântând la pian o compoziție contrapunctică la claviatura, cum ar fi o fugă de Bach, este mai controversat, deoarece vocea nu putea fi realizată la clavecin, deși aceasta putea fi atins într-un grad subtil la clavicord Mulți ar spune că atunci când cântând o fugă la pian, intrările fugale ar trebui să fie clar marcate și ale lui Bülow un sfat util în acest sens a fost că, pentru a realiza acest lucru, ar putea fi redate celelalte fire mai încet în timpul intrărilor fugace Exprimarea se aplică notelor dintr-un acord unde există o notă de melodie, care este de obicei vârful notă într-un acord interpretat în mâna dreaptă Uneori, ca la Chopin, melodia este în mijlocul acordului, astfel încât trebuie să se acorde o grijă deosebită pentru a suprima celelalte note ale coardă În unele ocazii, nu va fi dificil să scoți o melodie din cauza locului melodia este plasată pe pian în raport cu acompaniamentul Unde este melodia o parte interioară sau este în bas, va trebui să se acorde o atenție deosebită suprimarii acompaniamentul Unele dintre acordurile din lucrări precum sonatele Beethoven și Sonata Liszt în si minor poate fi jucat fără voce, adică cu un nivel dinamic egal pentru fiecare notă, pentru a sublinia caracterul dramatic al acordurilor Ca regulă generală, totuși, acordurile, fie în pasaje tare sau blânde, ar trebui să fie exprimat Exprimând ciocanele unui pian Exprimarea se referă, de asemenea, la o procedură complet diferită în care un tehnician de pian străpunge cu o unealtă specială învelișul din pâslă a unui ciocan de pian Acest lucru se face pentru a înmuia a impactul ciocanului asupra coardei și îi restabilește calitatea tonului Într-un pian care a fost redat la un nivel avansat de sonorizare va trebui probabil să fie făcut pe toată gama a tastaturii WAGNER Wagner și Liszt Richard Wagner ( - ), compozitor de operă, dirijor și prieten cu Liszt, a fost vizitat pe aprilie de Karl Klindworth în camerele sale de la Portland Terrace, Regents Park, Londra Wagner i-a scris în aceeași seară lui Liszt: "Klindworth tocmai mi-a cântat marea ta Sonata! - ne-am petrecut ziua singuri împreună și după cină trebuia să se joace Draga Franz! Chiar acum erai cu mine; cel Sonata este inexprimabil de frumoasă, grozavă, iubitoare, profundă și nobilă - așa cum ești am fost profund mișcat de asta și toate mizeria mea londoneză au fost imediat uitate "Klindworth m-a uimit prin jocul lui; nu mai puțin un bărbat s-ar fi putut aventura să joace munca ta pentru mine pentru prima dată El este demn de tine Cu siguranță, cu siguranță a fost frumos Cealaltă interpretare documentată pentru Wagner a Sonatei Liszt a avut loc chiar mai jos douăzeci de ani mai târziu, de data aceasta de către compozitorul însuși Liszt stătea cu Wagners la Bayreuth între martie și aprilie și au sărbătorit ziua lui Wagner ziua onomastică pe aprilie, când Wagner i-a dat lui Liszt o copie semnată a noului său publicat autobiografie, Mein Leben După-amiaza, Wagner a cântat primul act al lui Parsifal Liszt însoțindu-l la pian În seara zilei de aprilie , Liszt și-a cântat Sonata Cosima (care era a lui Liszt fiica, soția lui Wagner și fosta soție a lui Bülow) a scris în jurnalul ei despre "o minunată zi prețuită, în care pot mulțumi cerului pentru sentimentul confortabil că nimic - nu profund parte tragică a căilor, fără răutate din partea celorlalți, fără diferențe în ceea ce privește canale - ne-ar putea separa vreodată pe noi trei "Oh, dacă ar fi posibil să adăugați un al patrulea [Bülow] la numerele noastre de aici! Dar asta o interzice o soartă inevitabilă, iar pentru mine orice bucurie și exaltarea se termină cu un strigăt neliniștit către ființa mea interioară!' WEISS Josef Weiss ( - ) a fost un germano-maghiar din Kashau, în Ungaria superioară El se crede că a studiat cu Liszt, începând cu el la Budapesta în la vârsta de doisprezece ani Deși Gustav Mahler își admira jocul, el a fost caracterizat ca un excentric și nu era deosebit de în largul lor să cânte în public La ianuarie el a făcut o furie și a ieșit dintr-o repetiție a Concertului pentru pian al lui Schumann, dirijat de Mahler El este enumerat ca unul dintre elevii maghiari ai lui Liszt sub ortografia "Joszef Weisz" în Alan "Franz Liszt - Ultimii ani - " al lui Walker El este enumerat în mod similar în "Anexă Trei: Un catalog rezumat al elevilor și discipolilor lui Liszt grupați în funcție de naționalitate "Locuirea cu Liszt" a lui Carl Lachmund Editorul, Alan Walker, afirmă: "Catalogul care urmează, deși se bazează pe cel oferit de Lachmund, a fost revizuit considerabil în lumina cercetărilor moderne ' Josef Weiss, sub oricare ortografie, nu este, totuși menționat de Göllerich ca elev Liszt Weiss a făcut discuri și role Liszt De asemenea, a realizat o înregistrare pentru pian a Sonatei Liszt pe eticheta Duca dar, chiar dacă ar apărea, este puțin probabil să existe un pian de reproducere adecvat pe care să-l redați WITTGENSTEIN La ceva timp după ruperea relației sale cu contesa Marie d'Agoult, Franz Liszt s-a mutat în orașul de provincie german Weimar, unde a locuit în Altenburg, a conac magnific cu patruzeci de camere Nu după mult timp, o tânără moștenitoare poloneză, Prințesa Carolyne von Sayn-Wittgenstein a sosit să i se alăture După ce a sosit Carolyne, oficialul său adresa a ramas o vreme c/- Hotel Erbprinz, Weimar, pentru a pastra proprietatile Carolyne fusese presată de tatăl ei să se căsătorească cu un conte Nicholas Wittgenstein pentru a uni averea lui Carolyne cu nobilimea intitulată a familiei Wittgenstein Tatăl ei deținea vaste suprafețe ale Ucrainei și era fabulos de bogat Căsătoria produsă multă nefericire și o fiică, Marie Liszt a avut o scurtă poveste de dragoste cu Carolyne în timp ce se afla în Ucraina, dar apoi a trebuit să-și reia turneul de concerte Carolyne mai târziu a scăpat din căsătoria ei nefericită cu Nicholas pentru a fi cu Liszt în Weimar Acesta a fost nu înainte de a fi biciuit cât mai decent din moșiile familiei și le-a transformat în bijuterii A plecat cu Marie și cu câte bijuterii a putut coase în corsetul ei fără să-l facă prea inconfortabil Liszt a fost de acord să se căsătorească cu Carolyne, care lăsase în urmă familia și prietenii Ucraina și a făcut călătoria periculoasă la Weimar pentru a fi cu el Motivele lui a inclus și dorința de a face ceea ce trebuie de către ea și de a face din ea o femeie cinstită, precum și să afișeze mama sa profund religioasă, Anna, care locuia la acea vreme în Altenburg Între timp, Nicholas a făcut o apariție, dar nedorită, la Altenburg în septembrie pentru a discuta termenii așezării proprietății sale Lizt trebuia deja se confruntă cu politica meschina muzicală, religioasă și de putere a unui oraș de provincie, inclusiv antipatia destul de ipocrită a oamenilor din Weimar faţă de Carolyne care era tehnic trăind în adulter Adulterul era la acea vreme o infracțiune penală în mare ducatul Weimarului, deși nimeni nu era dispus să aplice legea lui Liszt Liszt, în mijlocul tuturor acestor frământări, ca să nu mai vorbim de activitățile sale muzicale, l-a găsit pe timp, energie, înclinație și concentrare, la sfârșitul anului și începutul lui , pentru a-și compune sonată Pentru a complica lucrurile, în s-a îndrăgostit de un nou pian elevă, Agnès Klindworth, și a menținut acea legătură în mod clandestin chiar și pentru ceva timp după ce a părăsit Weimar doi ani mai târziu Carolyne, desigur, trebuia să divorțeze dacă avea să se recăsătorească legal Ea a fost din punct de vedere tehnic, un subiect rus, deoarece ea s-a născut în Ucraina, și a trebuit să divorțeze prin autorităţile ruse şi să fie aprobat de ţar ca şef al rusului Biserică ortodoxă Sora țarului a fost căsătorită cu Marele Duce Carl Friedrich de Weimar și Carolyne sperau că această împrejurare va netezi calea În orice caz, divorțul a trecut și a fost aprobat de țar carolyne era acum divorțat și liber din punct de vedere legal să se căsătorească în marele-ducat de Weimar care a recunoscut divorț Deoarece Liszt nu fusese niciodată căsătorit, era legal liber să se căsătorească Acest lucru ar putea dura loc în Biserica Luterană din Weimar, dar Liszt s-ar căsători doar în catolic Biserică Era canonic liber să facă acest lucru numai dacă papa a aprobat anularea Căsătoria lui Carolyne cu Nicholas Procedura de anulare începută de Carolyne în tribunalul Bisericii Catolice li s-au opus totuși Wittgensteini din motive tactice legate de decontarea proprietății Apărătorul Legăturii Conjugale, care s-a prezentat la diferitele etape ale nulității procedura, a trebuit să respecte obligația care îi revine conform dreptului canonic de a se asigura că procedurile nu au fost coluzive Au existat întotdeauna dovezi care, dacă s-au crezut, a stabilit că Carolyne fusese presată să se căsătorească cu Nicholas Nici Carolyne și nici Nicholas și-au dorit vreodată să reia conviețuirea Cearta juridică a fost în cele din urmă rezolvată Decretul de nulitate al lui Carolyne căsătoria cu Nicolae a fost aprobată de Papa Pius al IX-lea, iar nunta lui Liszt și Carolyne a fost aranjat să aibă loc la Roma la împlinirea a cincizeci de ani a lui Liszt Cu o zi înainte de nunta, totuși, a sosit un emisar special al Papei de la Wittgenstein Roma invocând fraudă în procedura de nulitate Papa nu a avut de ales decât să rămână decret, care a dus la alte dispute juridice Acest lucru a fost rezolvat decisiv în favoarea Carolyne și șederea a fost ridicată Lucrările din arhivele Vaticanului referitoare la procedura de anulare a lui Carolyne, care s-au crezut mult timp că au fost pierdute sau distruse, au fost localizate de Alan Walker, tradus si publicat Aceste lucrări voluminoase, adesea scrise în mod formal limba latină ecleziastică, faceți o lectură fascinantă pentru oricine are atâta minte ei arată eforturile depuse de Carolyne de-a lungul unui număr de ani pentru a obține anularea ei și scrupulozitatea autorităților bisericești în urma procesului echitabil Ulterior, Nicolae a murit, rezolvând astfel orice chestiune de barieră canonică De fapt, căsătoria dintre Liszt și Carolyne nu a avut loc niciodată Liszt a primit ordine religioase minore și au mers pe drumuri separate Carolyne locuia la Roma, iar Liszt își împărțea timpul între Weimar, Budapesta și Roma Liszt îi scria de două sau trei ori pe săptămână despre toate lucrările lui muzicale și când stătea la Roma lua masa cu ea în fiecare seară Au rămas cei mai apropiați și devotați prieteni până la moartea lui La aflarea morții lui Liszt, Carolyne a suferit un accident vascular cerebral și s-a dus la patul ei Ea nu a murit mult după aceasta, dar nu înainte de a-și finaliza proiectul pe termen lung, un tratat în mai multe volume în Franceză despre cauzele exterioare ale slăbiciunilor interioare ale bisericii Ea a fost lucrând la tratatul ei monumental în apartamentul ei fără soare și plin de fum de trabuc din Roma de ani de zile și publicase fiecare volum după ce a fost scris Trebuie să fi luat autorităţile ecleziastice au ieşit din zona lor de confort pentru că două din cele de volume au fost plasate pe indexul librorum prohibitorum Opusul lui Carolyne rămâne această zi neiubită și necitită, acoperită de praf într-o bibliotecă undeva WOODWARD Roger Woodward s-a născut în Sydney în și a studiat pianul la Sydney Conservatoriul de muzică cu pianistul și profesorul de origine rusă Alexander Sverjensky, care fusese el însuși elevul lui Serghei Rahmaninov și al lui Liszt Alexandru Siloti Woodward a studiat și muzica bisericească cu Kenneth Long, dirijor cu Sir Eugene Goosens și compoziție cu Raymond Hanson În a câștigat premiul Finalele Commonwealth ale Concertului ABC și Concursului vocal înainte de a-și continua studii de pian la Academia Națională de Muzică Chopin din Varșovia, Polonia, cu Zbigniew Drzewiecki, care era prieten cu Karol Szymanowski și fusese elev al Ignacy Jan Paderewski Roger Woodward a interpretat toate sonatele pentru pian ale lui Beethoven și toate cele ale lui Chopin lucrează la pian și a interpretat și înregistrat lucrări din întreaga gamă de pian repertoriu incluzând compozitori din secolul XX și contemporani El a jucat concerte de pian cu orchestrele și dirijori majore din lume și este artist Steinway La onorurile de naștere a Reginei din a fost numit Ofițer al Ordinului Imperiul Britanic (O B E ) La onorurile de naștere a Reginei din a fost numit un Companion al Ordinului Australiei (AC) "pentru serviciul muzicii, în special ca pianist, și la promovarea compoziției australiene" În a fost numit a Comandant al Ordinului de Merit al Poloniei În a fost numit Cavaler al Ordre des Arts et des Lettres și a fost desemnată o comoară națională pe tot parcursul vieții de către Trustul Național Australian În a fost numit în Ordinul Solidarității polonez A primit titlul de doctor onorific în muzică de la Universitatea din Sydney XILOFON Un instrument muzical din familia percuției, xilofonul modern în stil occidental constă din bare din lemn de trandafir sau fibră de sticlă de diferite lungimi care sunt lovite de ciocane Fiecare bară este acordată la o înălțime specifică a scalei muzicale Unele xilofoane au o rază de acțiune de / octave, dar xilofoanele de concert sunt de obicei de / sau octave Xilofoane de concert au rezonatoare sub bare pentru a îmbunătăți tonul și a susține sunetul Până în , xilofonul a fost popularizat de un virtuoz rus numit Michael Josef Gusikov care făcuse cunoscut instrumentul prin ample turnee de concerte A lui instrumentul a fost xilofonul cu cinci rânduri în "stil continental" realizat din douăzeci și opt de lemn bare dispuse în semitonuri sub formă de trapez Nu existau rezonatoare și asta se juca cu bețe în formă de lingură Gusikov a jucat în concerte în grădină, varietate spectacole și, ca noutate, la concerte simfonice Compozitorii pianiști Chopin, Liszt și Mendelssohn a vorbit foarte bine despre performanțele lui Gusikov Xilofonul este un precursor al vibrafonului care a fost dezvoltat în anii YAMAHA Pianele Yamaha sunt produse de Yamaha Corporation, cel mai mare producător de piane din lume instrumente muzicale Primul pian Yamaha a fost fabricat în Sviatoslav Richter a cântat la piane Yamaha timp de mai bine de de ani Glenn Gould a folosit un pian Yamaha în reînregistrarea lui Goldberg din a lui Bach variatii La cel de-al -lea Concurs Internațional Ceaikovski de la Moscova patru piane diferite au fost prezentați producători: Yamaha, Steinway, Kawai și Bechstein Din cele opt Finaliști, inclusiv câștigătoarea, Ayako Uehara, patru finaliști au ales Yamaha CFIIS pian de concert ZUMPE Pianoforte englezesc a avut o origine umilă în opera lui Johann Cristoph Zumpe, a producator care emigrase din Germania si lucrase o vreme in atelierul de la mare fabricant de clavecin Burkat Shudi Începând de la mijlocul până la sfârșitul anilor , Zumpe a făcut piane pătrate ieftine, care aveau o acțiune foarte simplă, lipsită de o scăpare, cunoscut uneori sub numele de "capul bătrânului" Deși nu este deloc tehnologic avansare în fortepiano, instrumentele lui Zumpe s-au dovedit foarte populare, au fost imitat în afara Angliei și a jucat un rol major în deplasarea clavecin la pian Aceste piane pătrate au fost și mediul primului public spectacole la instrument, în special de Johann Christian Bach DESPRE AUTOR Gerard Carter deține diplomele de licență în economie și licență în drept de la Universitatea din Sydney, a practicat ca avocat de peste treizeci de ani, a ținut prelegeri în drept comercial și este autorul publicat a peste douăzeci de cărți juridice și muzicale subiecte A studiat pianul cu Eunice Gardiner la Conservatorul de Muzică din Sydney și și-a câștigat diploma de asociat în muzică (interpretare la pian) L-a studiat pe Cesar Orga lui Franck lucrează cu Maître Jean Langlais la orga mare Cavaillé-Coll din Bazilica Ste Clotilde din Paris Jean Langlais a fost elevul ultimului elev al lui Franck, Charles Tournemire Tournemire și Langlais au prezidat mulți ani, în succesiunea lui Franck, la tribuna Ste Clotilde Gerard Carter a interpretat și înregistrat lucrări pentru pian de Bach, Beethoven, Chopin, Liszt, Schumann și Brahms Împreună cu Anthony Wallington, bariton, a înregistrat un recital de cântece reprezentând un conspect al literaturii cântece, înregistrat un număr de cântece sacre la orgă și pian și interpretate de Winterreise a lui Schubert la Hobart Town Sala A înregistrat Corala lui Franck în la minor și Cantabile pe istoricul Puget Père et Fils orga la Kincoppal-Rose Bay School, Vaucluse, și lucrări înregistrate de Franck, Mendelssohn și Fauré pe orga istorică Hill and Son de la Biserica Sf Augustin, Balmain Este autorul unui articol în Sydney Organ Journal despre autentic interpretarea lucrărilor pentru orgă ale lui Franck El și-a înregistrat propriile transcripții pentru pian Pièce Héroïque și Corale ale lui Franck în mi major și la minor și a publicat și a înregistrat propriul său "Fantasy on the Maiden's Wish" pentru pian "Sonata pentru pian a lui Franz Liszt" și "Redescoperirea tradiției Liszt" (care includ CD-uri de reproducere istorică a înregistrărilor la pian ale operelor pentru pian ale lui Liszt interpretate de el sărbătorile elevilor de la Weimar), "Liszt Sonata Companion" și "Piano Manierisms, Tradition" și Raportul de Aur în Chopin și Liszt', sunt alte titluri muzicale scrise de Gerard Carter și publicat de Wensleydale Press Gerard Carter are un angajament continuu, care datează de la începutul anilor , față de ambele ürtextul și mișcările istorice de practică interpretativă PUBLICAȚII DE WENSLEYDALE PRESS Sonata pentru pian a lui Franz Liszt: Gerard Carter Discuție și analiză a pianului lui Franz Liszt Sonata cu CD cu înregistrări istorice la pian, realizate de celebrul elev Liszt Eugen d'Albert şi elevul Paderewski Ernest Schelling broșat ilustrat (șapte la culoare) pagini x mm ISBN RRP USD Legea australiană pentru secolul : Gerard Carter drept comun, drept statut, concepte și instituții juridice din Australia și statele sale și teritorii, în limbaj simplu, pentru cei interesați să învețe despre lege broșat pagini x mm ISBN RRP USD Transferul drepturilor legale: Gerard Carter drept comun, principii echitabile și prevederi statutare în fiecare stat australian și teritoriul care reglementează transferurile de drepturi legale, cu tabele, diagrame, organigrame, formulare și precedente, în limbaj simplu, pentru avocați și studenți la drept broșat pagini x mm ISBN RRP USD Redescoperirea tradiției Liszt: Gerard Carter Franz Liszt și elevii săi, autenticul interpretarea lucrărilor sale pentru pian și tradiția interpretării la pian din secolul al XIX-lea, cu trei CD-uri cu înregistrări istorice la pian care reproduce lucrările pentru pian ale lui Liszt interpretate de unsprezece concertişti de sărbătorire care au studiat cu el la Weimar cone ilustrat pagini x mm ISBN RRP USD cartonat ilustrat pagini x mm ISBN RRP USD Companion Sonata Liszt: Gerard Carter discuție și analiză avansată a Sonatei pentru pian a lui Franz Liszt în de articole fascinante cone ilustrat pagini x mm ISBN RRP USD The Blue and Gold Forever: Arthur Hahn aranjat de Gerard Carter cântec școlar melodios, emoționant și inspirațional al Colegiului St Aloysius, Milsons Point, Sydney cuvinte și muzică de Arthur Hahn SAC (mi bemol) aranjate pentru pian de Gerard Carter opus (re bemol) Partituri conegate pagini x mm ISBN RRP USD Fantasy on the Maiden's Wish: Gerard Carterpianistic și eficient piesă de concert, bazată pe celebrul cântec polonez pentru voce și pian de Frédéric Chopin, compus pentru pian de Gerard Carter opus (la bemol) partituri conelegate pagini x mm ISBN RRP USD Manierisme la pian, tradiție și raportul de aur la Chopin și Liszt: Gerard Carter interpretând manierisme ale zece pianiști celebri născuți în secolul al XIX-lea preluate din reproducând înregistrări cu rolă de pian ale Nocturnei Chopin în fa diesis major opus nr ; tradiția misterioasă a lui Klindworth D natural în Sonata Liszt; si ceva descoperiri uluitoare despre raportul de aur în Studiile Chopin și Sonata Liszt broșură ilustrată de pagini x mm ISBN RRP USD Cartea cu pian: Gerard Carter piane, compozitori, pianiști, artiști de înregistrare, repertoriu, practică interpretativă, analiză, exprimare și interpretare în articole fascinante cone ilustrat pagini x mm ISBN - - - - RRP USD LISTA ILUSTRAȚIILOR Johann Sebastian Bach Joseph Haydn Wolfgang Amadeus Mozart Ludwig van Beethoven Franz Schubert Felix Mendelssohn Robert Schumann Frederic Chopin Franz Liszt Cesar Franck Johannes Brahms Petru Ilici Ceaikovski Edvard Grieg Claude Debussy Maurice Ravel Alexandru Scriabin Serghei Rahmaninov Bela Bartok Serghei Prokofiev Theodor Leschetizky Anton Rubinstein Carl Tausig William Mason Ignacy Paderewski Claudio Arrau Gina Bachauer Carl Friedberg Arthur Rubinstein Alfred Cortot Benno Moiseiwitsch Alfred Grunfeld Mieczyslaw Horszowski Vladimir Horowitz Geza Anda Samson Francois Paul Badura-Skoda Jan Smeterlin Moura Lympany 